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JOHANN  JOACHIM  HÄNDLER  UND  SEINE 
CABINETSTÜCKE  DER  MEISSNER  POR- 
ZELLANMANUFACTUR  VON  EDMUND 
WILHELM  BRAUN-TROPPAU  Sfr 

S ist  noch  gar  nicht  lange  her,  dass  unsere 
Wissenschaft  begonnen  hat,  sich  ernsthaft  und 
systematisch  mit  der  Entwicklung  der  Porzellan- 
kunst des  XVIIL  Jahrhunderts  zu  beschäftigen. 
Die  Litteratur  über  diese  Studien  ist  noch  eine 
kleine  im  Verhältnisse  zur  eminenten  Wichtigkeit, 
die  den  Porzellanen  für  die  Kunst  und  Cultur  des 
XVIII.  Jahrhunderts  beizumessen  ist.  Und  gerade 
über  die  Mutter  aller  Fabriken,  die  Meissner 
Manufactur,  fehlt  uns,  auch  nach  dem  Erscheinen 
des  sehr  viel  Neues  fördernden  Werkes  von  Beding,  immer  noch  die  richtige 
zusammenfassende  Arbeit,  die  in  Allem  der  historischen  Entwicklung 
gerecht  wird.  Einen  Theil  dieser  Lücke  füllt  das  Werk  von  Jean  Louis 
Sponsel*  über  Kändler  aus,  dessen  reiche  Ergebnisse  meinem  Aufsatze 
zugrunde  liegen. 

Schwierige,  ungebahnte  Wege  musste  Sponsel  wandern,  um  sein  Werk 
zu  fördern.  Nur  wer  selbst  einmal  in  Urkundenstudien  sich  versenkt  hat,  wie 
sie  in  langer  Reihe  der  Sponsel’schen  Darstellung  zugrunde  liegen,  vermag 
das  Mass  wissenschaftlicher  Geduld  und  Hingabe  zu  würdigen,  denen  sich 
Sponsel  bei  seinen  Quellenstudien  unterziehen  musste.  Und  sein  Kändler 
sowohl,  als  sein  früheres  Werk  über  die  Dresdner  Frauenkirche  beweisen, 
mit  welcher  Gewissenhaftigkeit  er  gearbeitet  hat,  unter  Berücksichtigung 
jedes  einzelnen  Momentes.  Nur  dadurch  konnte  einmal  die  nothwendige 
positive  Grundlage  für  eine  genauere  Kenntnis  der  Manufactur  geschaffen 
werden.  Knapp  liegt  die  Zeit  hinter  uns,  in  der  die  Kunsthistoriker  älterer 
Ordnung  die  Barockkunst,  noch  mehr  das  Rococo,  mit  wenig  Liebe  betrach- 
teten. Und  nun  gar  die  ,,grossfigurige“  Porzellanplastik  vervehmten  sie 
als  ,,  Stil  widrig“.  Springer  war  es  wohl,  der  einmal  irgendwo  sagte,  lebens- 
grosse Porzellanbüsten  sähen  aus  wie  Caricaturen.  Und  unter  dieser 
früher  allgemein  und  auch  jetzt  noch  ab  und  zu  getheilten  Meinung  musste 
die  richtige  Beurtheilung  Johann  Joachim  Kändlers  naturgemäss  ausser- 
ordentlich leiden.  Denn  die  am  meisten  ins  Auge  fallenden  Arbeiten 
Kändlers,  seine  Thierfiguren,  sein  Reitermonument  und  anderes  gehen  ja  in 
der  Grösse  weit  über  den  Massstab  der  sonstigen  Porzellanplastik  hinaus. 
Sie  sind  es  auch,  die  Sponsel  diesmal  herausgegriffen  hat,  die  ,,Cabinet- 
stücke“.  Es  ist  ja  noch  so  viel  unbearbeiteter  Boden,  gerade  die  Kunst- 

* Cabinetstücke  der  Meissner  Porzellanmanufactur  von  Johann  Joachim  Kändler.  Mit  zahlreichen  Beilagen 
und  Textbildern.  Leipzig,  Hermann  Seemanns  Nachfolger,  1900,  4°,  230  S. 
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pflege  August  des  Starken  und  seines  Nachfolgers,  deren  Bedeutung  eine 
ausserordentliche  ist.  Und  zunächst  mussten  diese  Cabinetstücke  vorge- 
nommen werden,  da  die  plastische  Thätigkeit  Meissens  mit  ihnen  einsetzte. 

In  einem  zweiten  Werke  wird 
wohl  Sponsel  die  so  ausgedehnte 
weitere  Thätigkeit  Händlers  für 
die  Kleinplastik  behandeln  und 
wir  werden  dann  klar  erkennen, 
dass  der  Ahnherr  alles  dessen, 
was  Hirth  ,, Deutsch -Tanagra“ 
genannt  hat,  unser  Johann  Joa- 
chim Kändler  ist. 

Es  ist  uns  in  Österreich  die 
Gestalt  Permosers  wohlbekannt. 
Ich  erinnere  an  seine  Thätigkeit 
für  den  Prinzen  Eugen.  Deutliche 
Einflüsse  seiner  Kunstweise 

können  wir  in  Händlers  Jugend- 
werken constatiren,  die  Sponsel 
in  zwei  Grabdenkmälern  in  dem 
Kreuzgange  des  ehemaligen 

Franciscanerklosters  in  Meissen 
nachgewiesen  hat.  Kändler  zeigt 
sich  uns  hier,  wie  in  der  Folge- 
zeit, als  starke  kräftige  Persönlichkeit,  als  ein  echter  Barockkünstler. 
Und  er  machte  dann  den  natürlichen  Übergang  zum  Rococo  an  der 
Manufactur  mit,  mit  der  er  so  eng  verwachsen  war.  Nur  dem  weiteren 
Umschwung  zum  Classicismus  vermochte  er  sich  nicht  zu  fügen.  Mit  sympa- 
thischer Liebe  hat  Sponsel  seinen  Helden  herausgearbeitet  und  ihn  in  allen 
Dingen  gegen  Herold  ins  rechte  Licht  gestellt.  Seine  Arbeit  ist  eine 
überaus  sorgfältige,  sie  beruht  auf  dem  peinlichsten  Quellenstudium.  Er  hat 
die  plastischen  Anfänge  der  Fabrik  erleuchtet  und  mit  Hilfe  der  reichlich  vor- 
handenen Acten  und  Specificationen  die  frühe  Thätigkeit  Händlers  heraus- 
gehoben, von  der  des  früheren  Modellmeisters  Kirchner  zum  Beispiel 
geschieden. 

Das  Buch  setzt  ein  mit  einer  Schilderung  der  systematischen  Pracht- 
entfaltung des  starken  Königs.  Die  seit  dem  XV.  Jahrhundert  übliche  Sitte,  an 
Fürstenhöfe  bei  festlichen  Gelegenheiten  hinter  den  Speisenden  Prunk- 
buffets mit  dem  ausgestellten  Silberschatze  des  Hauses  zu  errichten,  erweiterte 
sich  zu  Beginn  des  XVIII.  Jahrhunderts  dahin,  derartige  Buffets  als  fest- 
stehende Ausstellungsobjecte  herzustellen  (zum  Beispiel  das  bekannte  Buffet 
Eosanders  von  Goethe  im  Rittersaale  des  Berliner  Schlosses).  August  der 
Starke  richtete  bei  der  Hochzeit  seines  Sohnes  mit  der  Tochter  seines 
kaiserlichen  Herrn  im  Jahre  1719  im  holländischen  Palais  (jetzigen  japanischen 
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Palais)  einen  ganzen  Buffetsalon  mit  Prunkstücken  ein.  Wir  haben  noch 
eine  Zeichnung  im  königlichen  Kupferstichcabinet  in  Dresden.  Die  Wände 
bedeckten  bis  oben  Consolen  mit  Gefässen,  solche  trug  auch  der  oben 


Johann  Joachim  Kandier,  Auerochs  im  Kampf  mit  einem  Wildschwein 


herumlaufende  Gesimsfries.  Neben  dem  Silber  war  das  Porzellan,  das  ost- 
asiatische, das  der  König  in  grossartigem  Umfange  sammelte,  zum  Schmucke 
verwendet.  Mit  dem  zunehmenden  Aufschwünge  der  Meissner  Manufactur 
wurde  auch  diese  herangezogen.  Sie  musste  im  Stile  der  ostasiatischen 
Porzellane  arbeiten,  übrigens  wurden  diese  bis  1730  weiter  angekauft.  Das 
ganze  Palais  sollte  ausgebaut  werden  (die  Pläne  sind  noch  vorhanden)  und 
ein  grossartiger  durchgehender  Schmuck  mit  Porzellanen  war  beabsichtigt. 
Genaue  Vorschriften  über  die  Ausstattung  der  einzelnen  Zimmer  wurden 
unter  directer  Beeinflussung  des  Königs  ausgearbeitet.  Ausführliche  Speci- 
ficationen  wurden  der  Meissner  Manufactur  übersandt  und  da  interessiren 
uns  zumeist  die  der  Thierfiguren,  weil  die  ihnen  entsprechenden  ausgeführten 
Stücke  noch  in  der  königlichen  Porzellansammlung  erhalten  sind.  Bis  zum 
Beginne  der  Zwanziger-Jahre  mögen  die  Formen  der  Geräthe  und  Thiere 
auf  den  ersten  Modelleur  Irminger  und  seine  Schule  zurückgehen.  Dann 
kommen  Kirchner  und  Lücke  und  1731  Johann  Joachim  Kändler,  ein 
sächsischer  Pfarrerssohn,  der  1706  geboren  wurde  und  ein  Schüler  des  Hof- 


35 


200 


bildhauers  Thomae  zu  Dresden  war,  welcher  seinerseits  wieder  bei  Permoser 
seine  Kunst  gelernt  hatte.  Kändler  wurde  vom  König  der  Fabrik  zugewiesen, 
,,dass  derselbe  insbesonderheit  die  von  Ihro  königliche  Majestät  bestellte 

grossen  Vasen  und  allerhand  Arten 
Thiere  mit  dem  bereits  in  Diensten 
stehenden  Modellmeister  Kirchner 
verfertigen  sollen“.  1733,  nach 
Kirchners  Demission,  wurde  Känd- 
ler Modellmeister  und  führte  damit 
sein  langjähriges  thatenvolles  Werk 
an  derManufactur  fort.  Gar  mancher 
Besucher  der  königlichen  Porzellan- 
sammlung zu  Dresden  wird  schon 
den  grossen  Reichthum  von  künst- 
lerisch vollkommenen  Thierfiguren 
daselbst  bewundert  haben.  Wenn 
er  dann  erfahren  hat,  dass  von  dem- 
selben Künstler,  dem  jene  Stücke 
zugeschrieben  werden,  auch  die 
köstlichen  grossen  Gruppen  ge- 
schaffen wurden,  dass  ferner  Glanz- 
leistungen der  Gefässbildnerei,  wie 
die  Prachtstücke  des  Sulkowski’- 
schen  und  des  Brühl’schen  Ser- 
vices, der  Schneeballenvasen  und 
das  unübertreffliche  Reiterdenkmal 
gleichfalls  von  Kändler  herrühren,  da  wird  er  der  in  den  vielseitigsten 
Richtungen  hervorragenden  künstlerischen  Befähigung  des  Meisters  volle 
Bewunderung  gezollt  haben.  Schon  vor  Kändlers  Eintritt  in  die  Fabrik 
bestand  des  Königs  Plan,  die  Galerien  und  die  Gartenanlagen  des  Japanischen 
Palais  mit  solchen  Thierstücken  auszustatten. 

Es  drängt  sich  uns  angesichts  dieser  langen  Reihe  von  Thierbildern,  die 
rein  decorativen  Zwecken  dienen  sollten,  die  Frage  auf,  aus  welchen  Motiven 
heraus  der  Fürst  deren  Anfertigung  befahl.  Sponsel  denkt  kurz  an  die  antiken 
Thierbilder,  die  August  der  Starke  auf  seiner  obligaten  Reise  durch  Italien 
gesehen  haben  mag,  verweilt  aber  dann  nachdrücklich  und  mit  Vorliebe  bei 
der  grossen  Jagdfreude  und  Thierliebhaberei  Augusts,  die  sich  in  der 
Anlegung  einer  Menagerie  und  Sammlung  von  Thierbildern  äusserte.  Seltene 
Thiere  wie  Elephanten  und  Nashörner  wurden  in  lebensgrossen  Modellen 
imitirt  und  in  den  festlichen  Aufzügen  mitgeführt.  Gerade  den  letzten  beiden 
Thiertypen  begegnen  wir  in  Porzellan  einigemale. 

Wir  besitzen  einen  undatirten  Bericht  Kändlers  über  seine  erste 
Thätigkeit  in  der  Manufactur,  in  der  er  unter  anderem  von  einem  ,,Auer- 
thier“  spricht,  welches  ein  wildes  Schwein  umbringt.  Es  ist  erhalten  und 
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stützt  durch  seinen  Realismus  die  Behauptung  Sponsels,  dass  die  Thierliebe 
des  Königs,  die  sich  unter  anderem  auch  in  Thierhatzen  aussprach,  den 
eigentlichen  Anstoss  zur  Herstellung  der  Thierfiguren  gegeben  habe.  Der 
Auerochs  ist  das  Werk  eines 
ausgezeichneten  Künstlers.  Ver- 
glichen mit  der  früheren  Thätig- 
keit  der  Fabrik  steht  es  isolirt  und 
als  das  erste  Glied  einer  langen 
Kette  von  zusammengehörigen 
Meisterwerken,  die  eben  Kandier 
schuf.  Die  ungezähmte  Kraft  des 
Stieres,  der  mit  seinen  Hufen  sich 
an  den  Boden  stemmt  und  ein 
Horn  dem  zu  Boden  geworfenen 
Wildschweine  in  die  Flanken 
bohrt,  während  dieses  in  letztem 
verzweifelten  Widerstand  sich  in 
ein  Bein  seines  Besiegers  fest- 
beisst,  dies  alles  kommt  durch- 
aus charakteristisch  zum  Aus- 
drucke und  in  höchst  naturalisti- 
scher Treue  sind  beide  Thiere  in 
ihrer  Körperbildung,  in  Haltung 
und  Bewegung  wiedergegeben.  Vogelbilder  führt  Kändler  auch  in  seinem 
Berichte  an,  so  einen  ,, grossen  Adler  mit  ausgebreiteten  Flügeln“,  das  heisst 
noch  nicht  völlig  ausgebreiteten,  sondern  erst  gelüfteten,  sich  ausbreiten 
wollenden.  Bei  diesem  Stücke  wie  allen  anderen  fällt  immer  wieder  ins 
Auge  das  sorgfältige  Studium  nach  der  Natur  neben  dem  richtigen  Erfassen 
des  Gesammteindruckes,  kurz  das  Künstlerische  in  der  Auffassung  des 
Modelleurs.  Dabei  sind  die  Figuren  absolut  decorativ  und  keine  Natur- 
abklatsche. Sie  sind  förmlich  in  Porzellan  gedacht. 

Als  weitere  gelungene  Beispiele  dieser  Thierstücke  nenne  ich  einen  präch- 
tigen Uhu  mit  einer  frischerlegten  Schwalbe  zwischen  den  Fängen,  einen 
gelagerten  Ziegenbock,  einen  Pelikan,  der  mit  weit  zurückgeworfenem 
Schnabel  einen  Karpfen  verschluckt,  eine  Trappe  in  ähnlicher  Stellung,  mit 
dem  Schnabel  in  den  Federn  krauend,  einige  Schwäne  und  Pfaue,  dann 
Papageien,  einen  krähenden  brillanten  Paduanerhahn,  ein  paar  köstliche 
Affen,  voll  prächtigem  Leben,  ein  kläffendes  bissiges  Bolognerhündchen,  ein 
junger  tölpelhafter  Bär,  der  sich  die  Pfoten  putzt,  und  ein  junges  Windspiel, 
das  faul  hingelümmelt,  mit  der  erhobenen  Hinterpfote  sich  am  Halse  kratzt 
(,,sich  flöhet“):  alles  prächtige,  förmliche  intim  geschaute  Thierstücke, 
durchaus  individuell  und  vollendet. 

Wir  schöpfen  viel  Kenntnis  über  Kändler  aus  einer  nach  seinem  Tode 
1776  in  der  ,, Neuen  Bibliothek  der  schönen  Wissenschaften  und  freien 


Johann  Joachim  Kändler,  Bologneser  Hündchen 
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Künste“  erschienenen  Biographie.  Da  heisst  es  auch:  „Sein  glückliches  Genie 
verliess  ihn  niemals.  Nie  war  ihm  eine  Aufgabe  zu  schwer,  und  selbst  die 
Grösse  der  Schwierigkeit  gab  seinem  Geiste  nur  einen  desto  grösseren 
Schwung.  Seine  Einbildungskraft  war  feurig,  seine  Ausführung  edel,  und  er 
besass  die  seltene  Leichtigkeit,  das  Eigene  und  Charakteristische  eines  jeden 
Gegenstandes  auf  den  ersten  Blick  zu  ergreifen  und  in  den  angemessenen 
Zügen  wieder  auszudrücken.  Er  bildete  seine  schönsten  Stücke  aus  freier 
Faust,  ohne  erst  Skizzen  und  Zeichnungen  davon  zu  entwerfen.  So  sicher 
und  so  übereinstimmend  waren  bei  ihm  Auge  und  Hand.  Seine  vorhandenen 
Zeichnungen  sind  meisterhaft.“ 

Seine  Kunst  ist  besonders  bewundernswert,  wenn  man  seine  religiösen 
Darstellungen  betrachtet.  Trotz  der  starren  Tradition  der  Typen  sind  sie 
frisch,  lebendig  empfunden  und  echt  künstlerisch.  Und  was  alle  die  Kändler- 
schen  Werke  auszeichnet,  sie  haben  eine  Formensprache,  die  genau  dem 
Material  entspricht.  Es  ist  neben  den  ,,das  Geistige  in  der  Kunst  bezeichnen- 
den Eigenschaften“,  welche  diese  Werke  haben  — ich  folge  wie  Sponsel  den 
feinen  Worten  Schlies  — vor  allem  eine  gewisse  Formenschärfe,  welche 
auffällt,  eine  Modellirungsweise,  die  von  vorneherein  auf  das  Schwinden  der 
Masse  im  Brennprocess  Rücksicht  nimmt,  das  Verhältnis  richtig  berechnet 
und  demgemäss  alle  Ecken,  Kanten  und  Biegungen  markanter  herstellt  als 
sie  in  Wirklichkeit  sind.  Der  auf  Porzellan  abzielende  Plastiker  muss  bei 
seiner  Arbeit  den  Wunsch  haben,  aus  dem  mit  annähernd  vollkommener 
Gleichmässigkeit  des  Stoffes  hergestellten  plastischen  Teig,  den  er  knetet, 
die  Formen  so  zu  gestalten,  dass  gerade  durch  das  unausbleibliche  Schwinden 
im  Brande  zuletzt  so  viel  als  irgend  möglich  jene  Wahrheit  der  Natur 
erreicht  werde,  von  der  er  sich,  um  des  Brennprocesses  willen,  bei  der 
Modellirarbeit  durch  Übertreibung  der  Schärfe  seiner  Formen  absichtlich 
entfernt  hat.  Die  ,, Klippe  der  Porzellanplastik“  hat  keiner  so  gut  zu  umsegeln 
gewusst  als  unser  Kändler  und  er  hat  es  auch  am  ersten  gethan.  So  wurde 
er  zum  Führer.  Auch  seine  kleinen  genrehaften,  meist  leicht  bemalten  Figuren, 
die  wir  in  den  Sammlungen  bewundern  und  die  Sponsel  aus  seiner 
Betrachtung  diesmal  ausschliesst,  lassen  dies  erkennen. 

Kändler  legte  selbst  den  grösseren  Wert  auf  die  Cabinetstücke,  also 
Arbeiten  zur  Aufstellung  in  Paradezimmern  oder  Kunstkammern.  Sie  waren 
auch ,, fast  alle  auf  vorhergehende  Bestellung  des  Dresdener  Hofes  oder  seiner 
ersten  Beamten,  entweder  für  den  Hof  selbst  und  für  seine  Beamten  oder  für 
auswärtige  fürstliche  Empfänger  verfertigt  worden“.  „Eine  Madonna  mit  dem 
heiligen  Antonius“,  die  1733  erwähnt  wird,  ist  noch  jetzt  in  der  Porzellan- 
sammlung vorhanden,  ein  vortrefflich  componirtes  liebenswürdiges  Werk, 
ein  ,, echtes  Andachtsbild“,  dann  werden  erwähnt  ein  Johann  Nepomuk,  ein 
heiliger  Wenzel  in  stolzer  Haltung  auf  einem  Postamente,  an  das  sich  ein 
zarter,  schwärmerisch  aufschauender  Jünglingsengel  schmiegt,  dann  eine 
schmerzgebeugte  Madonna,  die  den  Körper  des  todten  Sohnes  im  Schosse 
trägt,  bewundernswert  studirt  und  durchgearbeitet,  ein  kräftiger  gefesselter 


Johann  Joachim  Kandier,  Madonna  mit  dem  heiligen  Antonius 
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Sclave,  auf  einem  Postamente  sitzend, 
ein  Fragment,  das  noch  ganz  barock 
wirkt,  dann  die  stattliche  Reihe  der 
zwölf  Apostel,  die  1738  als  in  der 
Arbeit  befindlich,  erwähnt  werden  als 
,,vor  Ihro  Majestät  die  Kayserin 
Amalia“.  In  den  nächsten  Wochen 
dürften  diese  prächtigen  dramatischen 
Gestalten,  jede  individuell,  fertig  ge- 
macht werden.  Sie  stehen  heute  in 
einer  leicht  getönten  completen  Serie 
im  kunsthistorischen  Hofmuseum  zu 
Wien,  ihre  Vorbilder  sind  die  Statuen 
auf  der  Laterankirche  in  Rom.  Früher 
schon,  zu  Beginn  der  Dreissiger-Jahre 
hatte  Kändler  sich  mit  Aposteln  be- 
schäftigt; sie  waren  für  die  Kapelle 
des  Japanischen  Palais  ,,beynahe  in 
Lebensgrösse“  geplant.  Wir  besitzen 
nur  einen  im  Brande  etwas  schief  ge- 
rathenen  Petrus  in  der  Dresdener 
Sammlung,  eine  sehr  freie  und  würdige 
Figur,  „drittehalb  Ellen  hoch,  mit 
denen  beyden  Schlüsseln,  auf  roma- 
nische Art  gekleidet“.  Sponsel  denkt 
an  eine  Renaissancestatue  als  Vor- 
bild, ,,so  frei  erscheint  sie  von  jeder 
Manier“.  Die  frische  Schaffensfreudig- 

Johann  Joachim  Kandier,  St.  Andreas,  Apostel"  . • -u  - “ 
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zu  Wien  wieder  aus  seinen  Berichten  aus.  Er 

wagt  sich  an  immer  Schwierigeres. 
Eine  schöne  kraftvolle  Entwicklung  liegt  vor  uns.  Dem  immerwährenden 
Wollen  antwortet  ein  schönes  und  siegreiches  Vollbringen.  1738  wird  zuerst 
der  Tod  des  heiligen  Franciscus  Xaverius  erwähnt.  Im  folgenden  Jahre 
scheint  das  Werk  vollendet  gewesen  zu  sein. 

Der  ,,Tod  des  Jesuitenapostels  Franciscus  Xaverius  auf  der  Halbinsel 
Goa“  ist  eine  bewegte  Gruppe.  Sie  spielt  sich  vor  der  Hütte  des  Heiligen  ab. 
Ihn  hat  der  Tod  beim  Gebet  erreicht  und  von  allen  Seiten  sind  die  Missionäre, 
die  spanischen  Krieger  und  die  Eingebornen  herbeigeeilt.  Es  ist  Nacht,  ein 
Krieger  erleuchtet  das  Haupt  des  Sterbenden  mit  einer  Fackel.  Im  Gegensätze 
zu  dem  Schmerz,  der  Neugier  und  Bestürzung,  dem  Todesweh  auf  der  Erde 
senkt  sich  von  oben  eine  Wolke  mit  Engeln  und  Putti  herab:  sie  wollen  die 
Seele  des  Todten  nach  der  Heimat  geleiten.  Echt  künstlerisch  ist  die  Auf- 
fassung, eindringlich,  wahr  und  überzeugend.  Dabei  bewundern  wir  eine 
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kräftige  Individualisirung  und  das  sorgsame  Naturstudium,  das  den  Meister 
stets  auszeichnet. 

Eine  zweite  Gruppe  ist  die  hier  zum  erstenmale  abgebildete  ,,des  heiligen 
Huberti  Figur,  wie  er  gegen  die  Fronte  eines  Hirsches  knieend  lieget  und 
betet,  zwischen  denen  Geweihen  des  Hirsches  befindet  sich  ein  Crucifix,  auch 
mit  vielen  remarquabeln  Curiosis  versehen“  (1741).  Als  letztere  sind  die 
,, besonders  liebevollen  Pflanzen  des  ganzen  Waldbodens  anzusehen“,  die 
dann  in  die  Porzellanplastik  übergegangen  sind  und  auch  bei  den  kleinen 
Figuren  selten  fehlen. 

In  dieselbe  Zeit  fällt  nach  Sponsel  die  figurenreiche  schöne  Kreuzigung 
Christi  (160  Centimeter  hoch).  Auch  hier  wieder  die  kräftige  Individualisirung 
und  die  Concentration  auf  die  ergreifende  Mittelfigur,  den  sterbenden  Er- 
löser. Das  Pathos  des  Schmerzes  ist  ein  echtes  und  äussert  sich  besonders 
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schön  in  der  wunder- 
vollen Figur  der  knie- 
enden Magdalena,  diese 
allein  schon  ein  Meister- 
werk. Charakteristisch 
für  Kändler  ist  sein  ge- 
naues Beobachten  des 
Zeitcharakters:  wie  er 
die  römischen  Kriegs- 
leute gut  und  historisch 
bildet,  ein  Seitenstück 
zu  den  spanischen  Sol- 
daten beim  Xaver  und 
zu  der  Renaissance- 
tracht des  Hubertus. 

Die  erste  Zeit  der 
Fabrik  wählte  für  die 
Formen  der  Gefässe, 
auch  der  Ziergefässe, 
die  glattwandigen  ein- 
fachen Vorbilder  der 
bstasiatischen  Keramik. 
Sie  begünstigten  ja  auch 
die  Weise  der  Herold’- 
schen  Malerei.  Es  ist  aber  klar,  dass  Kändler,  dieser  temperamentvolle 
Plastiker,  über  diese  Einfachheit  hinwegschreiten  musste,  wenn  ihm  die  Her- 
stellung von  Formen  für  Gefässe  übertragen  wurde.  Er  folgte  zunächst 
der  Formengebung  der  Metallgeräthe.  Das  circa  1735  hergestellte  Sul- 
kowski’sche  Service  beweist  dies.  Doch  ging  er  bald  darüber  hinaus.  Er 
dachte  durchaus  in  Porzellan  und  nahm,  wie  bereits  aus  den  citirten  Worten 
Schlies  hervorgeht,  auf  die  Einwirkungen  des  Brandes  Rücksicht.  Und  dann 
riss  ihn  auch  seine  schöpferische  Phantasie  mit  fort  über  den  ererbten 
Schematismus  hinaus.  Blumen  und  Figuren  nahm  er  dazu  und  verflocht  sie 
mit  dem  rein  Ornamentalen  zu  höchster  und  freier  Schönheit.  Das  classische 
Beispiel  ist  ja  das  berühmte  Brühksche  Schwanenservice.  Leider  hat  Sponsel 
dasselbe  sehr  kurz  behandelt.  Er  hatte  offenbar  erwartet,  dass  die  grosse 
Monographie  über  Meissner  Porzellan  von  Beding  diese  Arbeit  thun  würde. 
Das  unterdessen  erschienene  Werk  Berlings  hat  aber  diese  Erwartung  nicht 
ganz  erfüllt  und  so  fehlt  noch  immer  eine  genaue  Charakteristik  dieses 
bedeutendsten  Werkes  der  Keramik  des  XVIII.  Jahrhunderts. 

Um  1737  begann  der  Meister  mit  der  Herstellung  des  Schwanenservices 
und  trotz  technischer  Schwierigkeiten  und  Chicanen  seitens  des  stets  dazu 
bereiten  Herold  führte  er  sein  prächtiges  Werk  siegreich  durch.  Im  Jahre  1741 
waren  ,,fünf  Vasen  oder  Aufsätze“  fertig  modellirt,  die  allegorische 
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Darstellungen  trugen.  Sie  dienten  als  „Kaminaufsätze“.  Im  Gewände  der 
allmächtigen  antiken  Mythologie  naht  sich  Kändlers  reiche  Phantasie 
dem  einfachen  Vasenkörper  und  überzieht  ihn  vom  Fuss  bis  zum  Ausguss 
mit  der  Fülle  seiner  reizvollen  Decoration.  Die  vier  Elemente  stellen 
die  erhaltenen  Zierkannen  dar.  „Den  antiken  Gottheiten  und  ihren  die  elemen- 
taren Gewalten  versinnlichenden  Trabanten  weiss  er  so  frisches  kraftvolles 
Leben  einzuhauchen,  dass  er  darin  der  schöpferischen  Kraft  eines  Rubens 
nahekommt.“  Diesen  vier  Kannen  schliessen  sich  zeitlich  und  formell  die 
beiden  Vasen  des  Krieges  und  der  Jagd  an.  Und  den  Höhepunkt  dieser 
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Gruppe  bilden  die  grossen  Prachtvasen  aus 
der  zweiten  Hälfte  der  Vierziger-Jahre,  die 
als  Geschenke  für  den  französischen  Hof 
bestimmt  waren.  Sie  tragen  die  Relief bild- 
nisse  August  III.  und  Louis  XV.  Wir  besitzen 
in  der  Dresdner  Sammlung  zwei  Versionen 
der  Vasen.  Der  prächtige  figurale  Schmuck, 
die  Wappen,  die  Putti,  sowie  die  Porträts 
bleiben  in  jeder  Version  dieselben,  nur  ist 
,,das  einemal  die  barocke  Grundform  nur 
stellenweise  durch  Blumenranken  und  figu- 
ralen  Schmuck  verdeckt,  das  anderemal  ist 
dieselbe  nach  dem  Vorbilde  chinesischer  Ge- 
fässe  ganz  mit  unzähligen  einzelnen  Schnee- 
ballenblüten übersät  und  auch  der  Ranken- 
schmuck wird  von  Blüten  und  Blättern  der- 
selben Pflanze  gebildet“. 

Der  für  Louis  XV.  im  Jahre  1750  voll- 
endete grosse  Spiegelrahmen,  ein  Hauptwerk 
Kändlers,  ist  alt  nicht  mehr  vorhanden,  er 
wurde  aber  von  der  Manufactur  für  die  vor- 
jährige Pariser  Weltausstellung  ausgeführt. 
Neben  all  diesen  Werken  trug  Kändler  die 
Sehnsucht  im  Herzen,  als  echter  Bildhauer, 
der  er  war,  in  seinem  geliebten  Porzellan- 
material grosse  Werke  auszuführen  und  Au- 
gust III.  Prachtliebe  nicht  minder  als  die 
seines  Günstlings  Brühl  nährte  diese  Sehn- 
sucht. GrafWaldsteininDuxbesitzt  eineimpo- 
sante Folge  von  20  Stück  Büsten,  die  zu  der  von  Kändler  modellirten  „Reihe 
der  Kaiser,  Habspurgischen  Stamms,  in  grossen  Büsten  für  den  Wienerischen 
Hof“  gehören.  Eine  Statue  August  III.  ,,inPohlnischem  Habit“  entstand  1741. 
Sie  war  die  Vorarbeit  Kändlers  zu  seinem  grössten  Werke,  dem  Reiterdenk- 
mal des  Königs,  mit  dem  der  Künstler  1751  beauftragt  wurde.  Ich  übergehe 
die  Vorarbeiten  sowie  die  Arbeiten  an  der  Fertigstellung  der  Formen,  nur 
das  kleine  Modell,  das  ,,Cabinetstück“  des  Standbildes,  das,  1753  ausgeführt, 
heute  noch  in  der  Porzellansammlung  steht.  Es  ist  ein  Reiterstandbild.  Der 
König  sitzt  in  majestätischer  Haltung  in  antiker  Gewandung  auf  dem  stolz 
sich  bäumenden  Pferde.  Die  Vorderseite  des  hohen  reich  gegliederten 
Sockels  trägt  eine  vom  Adler  gekrönte  Inschriftenkartusche.  Die  beiden  Breit- 
seiten schmücken  Reliefs  und  zu  Füssen  des  Sockels  scharen  sich  auf  Fels- 
grund um  Trophäen  allegorische  Figuren,  die  Geschichte,  die  Pietas,  der 
Frieden,  die  Gerechtigkeit,  die  Stärke,  die  Flussgötter  der  Weichsel  und  der 
Elbe  und  zahlreiche  Putti:  das  Ganze  ein  Werk  reichster  überquellender 
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Phantasie,  der  letzte 
Ausläufer  der  Barock- 
kunst und  doch  eines 
der  besten  Werke  der- 
selben. Der  Geist  des 
Meisters  hat  souverän 
über  der  bewegten  Fülle 
gewaltet  und  jedes  Ge- 
fühl von  Gezwungen- 
heit fehlt  dem  Be- 
schauer. Der  schöne 
Gesammteindruck  wird 
bei  der  Detailbesichti- 
gung nur  verstärkt  und 
gewährt  vertieften  Ge- 
nuss. Sponsel  verdient 
wirkliche  Anerkennung 
dafür,  dass  er  diesen 
Gefühlen  der  Bewun- 
derung über  das  Modell 
zum  Reiterdenkmal 
August  III.  Ausdruck 
verliehen  hat.  Er  hat 
dieses  als  Cabinetstück 
an  seinen  Platz  gestellt, 
ohne  einen  missbilligen- 
den Seitenblick  auf 
das  durch  technische 
Schwierigkeiten  ver- 
eitelte grosse  Monu- 

Johann  Joachim  Kandier,  Ausgeführtes  Theilstück  zu  dem  Ehrentempel  . r -r-i 

^ ment  zu  werfen.  Er  hat 
vor  kurzem  auch,  wie 

er  mir  mittheilte,  Notizen  gefunden,  die  bezeugen,  dass  auch  die  bronzene 
Reiterstatuette  August  des  Starken  im  Grünen  Gewölbe  schon  an  und  für 
sich  als  Schmuck  eines  Salons  gedacht  war,  dass  also  der  Gebrauch  der 
Zeit  schon  Freude  genug  an  einem  solchen  Cabinetstück  fand.  Betrachtet 
man  mit  Berücksichtigung  dieses  analogen  Falles  die  kleine  Ausführung  des 
Denkmales  für  August  III.  in  Porzellan  als  selbständige  Leistung,  so  wird 
auch  der  künstlerische  Wert  desselben  niemandem  verschlossen  bleiben. 

Es  ist  ein  Beweis  für  das  echte  Künstlerthum  Kändlers,  dass  es  ihn  nie 
ruhen  Hess  bei  dem  Erreichten.  Er  strebte  fortwährend  weiter.  Aufmerksam 
lauschte  er  hinaus  und  er  verstand  die  Sprache  seiner  Zeit.  So  machte  er 
den  Übergang  zum  Rococo  mit  und  ward  sogar  der  Schöpfer  der  so  charak- 
teristischen Kleinplastik  des  Rococo.  Noch  als  Leiter  der  Modelleure  zu 
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Meissen  nahm  er  bei  einem  I^ehrer  der  Meissnischen  Fürstenschule  täg- 
lichen Unterricht  zur  Erklärung  der  schweren  mythologischen  Dichter.  Er  las  ' 
fleissig  seinen  Ovid  und  zahlreiche  „ovidische  Figuren“  entstanden.  Daneben 
schuf  er  zahlreiche  grosse  Tafelaufsätze  für  den  Grafen  Brühl,  meist  antiken 
Inhalts,  die  Neptuncascade,  einen  Bacchuszug,  einen  Parnass,  einDianabad, 
einen  Ehrentempel  (1754),  Herkules  und  Omphale  u.  s.  w.  Der  Ehrentempel 
ist  nur  noch  im  Bilde  erhalten;  das  Dresdner  Kunstgewerbemuseum  besitzt 
aber  zwei  Herkulesfiguren,  als  kräftige  machtvolle  Träger  einer  schweren  Last 
aufgefasst,  die  wieder  an  das  ganze  barocke  Formgefühl  des  jungen  Kändler 
zurückdenken  lassen,  auch  an  jene  Atlanten  Permosers  im  Prinz  Eugen- 
palais zu  Wien.  Seit  Beginn  der  Vierziger-Jahre  hatte  unser  Meister  an- 
gefangen, für  sein  geliebtes  Porzellan  die  ganze  Welt  der  damaligen  Kunst 
in  den  kleinen  Figuren  zu  erobern.  Er  übertrug  sie  in  sein  Material  und 
sprach  dabei  in  den  Formen  des  Rococo.  Die  Strassenausrufer  nach  den 
italienischen  und  französischen  Vorbildern  (Cris  de  Paris),  die  reizende  Welt 
der  Kinder  (Boucher),  die  durch  die  Fremdartigkeit  der  Race  und  des  Co- 
stüms  auffallenden  Darstellungen  fremder  Völker,  zunächst  der  Chinesen, 
dann  Stände  und  Berufsarten,  die  Genrescenen  aus  dem  bürgerlichen  Leben 
(als  Schlagwort  nenne  ich  Grenze),  die  in  der  Leidenschaft  der  Zeit  begründeten 
Jagdscenen  und  Thierhatzen,  die  als  Schäfer  und  Schäferinnen  verkleideten 
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Hof  herren  und  -Damen,  die  durch  die  Soldatenspielerei  bekannten  Soldaten- 
figuren, die  Figuren  der  italienischen  Komödie,  endlich  das  weite  Reich  der 
überkommenen  Allegorien  (Elemente,  Sinne,  Temperamente,  Tugenden, 
Laster  etc.). 

Bis  1765  war  er  der  Führende  der  Modelleure,  der  Erfinder  aller  besseren 
Stücke,  im  Jahre  1765  wurde  ihm  der  Pariser  Acier  beigestellt,  vielleicht  der 
Schöpfer  der  bekannten  Affenkapelle.  Man  hat  ihn  in  Sammler-  und  Händler- 
kreisen überschätzt,  denn  alle  die  Typen,  die  uns  als  die  bekannten  Meissner 
Rococoschöpfungen  geläufig  sind,  finden  wir  bereits  in  dem  von  Brinckmann 
und  Berlingpublicirten  Preiscourant  von  1765,  also  gerade  in  der  Zeit,  als  Acier 
erst  eintrat.  Siegehen  wohl  also  meist  auf  Kändler  zurück.  Seine  geliebten  Thiere 
aber  schuf  dieser  weiter  neben  den  kleinen  Figuren,  aber  auch  in  kleinerem 
Masstab,  als  Tafelschmuck  zumeist.  Die  Mehrzahl  der  Thierfiguren,  welche 
die  Massey  Mainwaring-Sammlung  schmückten,  die  1899  ^^s  London  nach 
Capstadt  verkauft  wurde  und  früher  im  Bethnal  Greenmuseum  ausgestellt 
war,  gehören  der  Zeit  nach  den  Vierziger-Jahren  an. 

Den  grossen  Reichthum  seiner  Kunst  verstreute  Kändler  verschwen- 
derisch sein  ganzes  Leben.  Bis  in  seine  letzten  Jahre  war  er  unermüdlich 
im  Erfinden  und  Modelliren.  So  ward  er  wirklich  zum  Schöpfer  des  europäi- 
schen Porzellanstils  und  von  Meissen  gingen  die  Anregungen  aus,  die 
allenthalben  in  den  unzähligen  Fabriken  Europas  jene  reizvollen  graziösen 
Figürchen  entstehen  Hessen.  Die  Melchior,  Beyer,  Auliczek  (wenn  er 
wirklich  identisch  ist  mit  dem  grossen  Unbekannten  zu  Nymphenburg), 
haben  ihren  Meister  in  Kändler  zu  erblicken,  so  individuell  und  persönlich 
sie  auch  erscheinen  und  waren.  Seine  kurz  nach  des  Künstlers  Tode  gedruckte 
Biographie  sagt  von  ihm:  ,, Seine  bekannte  Uneigennützigkeit  und  seine  treue 
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Zuneigung  gegen  die  Porzellanmanufactur,  deren  Flor  er  durch  seinen  Fleiss 
und  Anwendung  seiner  Talente  merklich  emporgebracht  hatte,  verstatteten 
ihm  nicht,  die  Vortheile  unterschiedener  auswärtiger  Berufungen  anzunehmen; 
selbst  den  Ruf  des  preussischen  Monarchen,  welcher  ihm  in  dem  letzten 
Kriegsjahre  einen  ansehnlichen  Gehalt  anbieten  Hess,  suchte  er  abzulehnen. 
Dieser  muntere  Künstler  behielt  die  Heiterkeit  und  die  Gegenwart  seines 
Geistes  bis  auf  die  letzten  Augenblicke  und  ging  durch  einen  Schlagfluss 
plötzlich  aus  dem  Leben,  ohne  selbst  in  seinen  hohen  Jahren  die  geringste 
Unbequemlichkeit  und  Schwachheit  des  Alters  empfunden  zu  haben.“ 

Es  ist  nicht  der  letzte  Vorzug  des  Sponsel’schen  Buches,  dass  es  seinem 
Helden  in  Liebe  und  Verehrung  naht.  Lebendig  steht  Kändlers  Persön- 
lichkeit vor  uns,  sie  wächst  gewaltig  in  die  Höhe.  Wir  können  nur  noch 
wünschen,  dass  Sponsel  hier  weiter  arbeitet,  uns  das  Sulkowski’sche  und 
Brühl’sche  Service  schildert  und  die  kleineren  figuralen  Typen  feststellt, 
welche  eben  auf  die  anderen  Fabriken  übergingen  und  so  unseren  Meister 
zum  Begründer  des  ,, europäischen  Porzellanstils“  machten,  mehr  als  dies 
durch  seine  prächtigen,  nur  ihm  eigenen  ,,Cabinetstücke“  geschah. 
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WERBESCHULE IN  PRAG  UND  DER  KUNST- 
GEWERBESCHULE DES  K.  K.  ÖSTERREICHI- 
SCHEN MUSEUMS  Sfr  VON  EDUARD  LEI- 
SCHING-WIENSfr 

periodisch  wiederkehrende  Revue  über  die 
Leistungen  unserer  Kunstgewerbeschule  war 
immer  ein  Ereignis,  nicht  für  die  Masse,  aber 
für  Fachleute  und  Kunstverständige.  Grössere 
Aufmerksamkeit  denn  sonst  brachte  man  ihr 
diesmal  entgegen.  Mehrere  Umstände  wirkten 
zusammen,  das  Interesse  zu  steigern;  die 
vorausgegangene  Ausstellung  der  k.  k.  kunst- 
gewerblichen Fachschulen,  die  Heranziehung 
des  Prager  Schwesterinstituts  zu  einer  Parallel- 
action und  die  neuen  Tendenzen,  welche,  dem 
Zuge  der  Zeit  entsprechend  und  durch  mancherlei  Personalveränderungen 
bewirkt,  der  Wiener  Anstalt  im  Laufe  der  letzten  zwei  Jahre  aufgeprägt 
worden  waren.  Dass  auch  unsere  Schulen  den  neuen  Kunstströmungen 
geöffnet  wurden,  wer  möchte  es  tadeln!  Die  Meinungen  über  das,  was 
gut  und  recht  ist  in  der  Kunst,  was  sie  soll  und  vermag,  haben  stark 
gewechselt  im  Laufe  der  letzten  Jahre,  und  auch  von  den  Schulen,  die 
man  sonst  gerne  als  ein  Rührmichnichtan  betrachtete,  konnte  der  Streit 
des  Tages  nicht  ferne  gehalten  werden.  Das  ist  nur  natürlich,  denn  die 
kunstgewerblichen  Schulen  sollen  unmittelbar  fürs  praktische  Leben  erziehen, 

die  Wünsche  und  Forderungen 
des  Lebens  sorgsam  beachten. 
Was  man  aber  den  Geist  des  Le- 
bens nennt,  ist  freilich  so  leicht 
nicht  zu  fassen,  und  nicht  jeder, 
der  Diagnosen  stellt,  ist  Dia- 
gnostikeroder gar  Therapeut.  Es 
wird  sich  daher  immer  empfehlen, 
gerade  auf  dem  Gebiete  der 
Schule  mit  besonderer  Vorsicht 
zu  Werke  zu  gehen.  Einen  Still- 
stand darf  es  auch  hier  natürlich 
nicht  geben,  aber  auch  keine 
Revolutionen;  die  Jugend  muss 
auf  bestimmte,  klare  Ziele  hin- 
gewiesen werden,  man  darf  sie 
weder  verknöchern  lassen,  noch 


K.  k.  Kunstgewerbeschule  in  Prag,  Specialschule  für 
Holzschnitzerei  (Professor  Jan  Kästner),  Studie  von 
J.  Zalesak 
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verwirren,  ihren  gesunden 
Autoritätsglauben  nicht  ver- 
nichten und  muss  sie  davor 
bewahren,  sich  schliesslich 
selbst  als  einzige  Autorität 
zu  setzen.  Wir  stehen  mitten 
im  Kampfe,  nicht  nur  um 
Schlagworte,  an  denen  un- 
sere Zeit  überreich  ist,  son- 
dern um  Principien,  die  aller- 
dings aufs  rascheste  wech- 
seln. Aber  es  gibt  auch  hier 
ein  Bleibendes  im  Wechsel, 
das  vor  allem  in  den  Schulen 
stets  gehütet  werden  soll: 
die  Wahrung  der  Treue 
gegen  sich  selbst. 

Gehen  wir  an  eine  Be- 
sprechung der  vorgeführ- 
ten Unterrichtsergebnisse, 
so  wollen  wir,  wie  billig, 
der  Prager  Schule  zunächst 
unsere  Aufmerksamkeit  zu- 
wenden. Vor  allem  sei  eine 
irrthümliche  Auffassung  ab- 
gewehrt, der  man  in  den 
über  diese  Ausstellung  ab- 
gegebenen Urtheilen  vielfach 
begegnet  ist.  Es  wurden  die 
Leistungen  beider  Anstalten 
verglichen,  als  ob  diese  zwei  Kunstgewerbeschulen  Österreichs  ganz  gleich 
organisirt  und  unter  denselben  äusseren  Bedingungen  zu  einem  öffentlichen 
Wettbewerbe  aufgerufen  worden  wären.  Das  entspricht  keineswegs  den 
Thatsachen. 

Die  Prager  Schule  hätte  ursprünglich  mit  den  kunstgewerblichen  Fach- 
schulen ausstellen  sollen  und  auch  hiefür  stand  ihr  relativ  nur  wenig  Zeit 
zur  Verfügung;  Ziel  und  Rahmen  für  die  Vorführung  ihrer  Leistungsfähig- 
keit war  somit  von  vorneherein  anders  abgesteckt.  Auch  ist  ihr,  wenngleich 
sie  in  mancher  Hinsicht  schon  früher  als  die  Wiener  Schwesteranstalt 
Beziehung  zu  den  modernen  Strömungen  des  Lebens  und  der  Kunst  gesucht 
hat,  ein  Systemwechsel,  wie  er  während  der  letzten  Jahre  in  der  Einfluss- 
sphäre des  Österreichischen  Museums  stattfand,  nicht  zutheil  geworden, 
und  es  fehlten  sonach  die  Impulse  zur  Anspannung  aller  Kräfte  für  den 
bestimmten  Ausstellungszweck.  Auch  in  der  inneren  Organisation  und  in 


K.  k.  Kunstgewerbeschule  in  Prag,  Treibarbeit  von  Aksamit 
aus  der  Specialschule  für  kunstgewerbliche  Bearbeitung  der 
Metalle  (Professor  Emanuel  Novak)  nach  dem  Modell  von 
F.  Krauman  aus  der  Specialschule  für  Modelliren  (Pro- 
fessor C.  Kloucek) 
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K.  k.  Kunstgewerbeschule  in  Prag,  Vorzimmerbank,  Entwurf  von  A.  Telensky,  aus  der  Specialschule  für 
decorative  Architektur  (Professor  Jan  Kotera),  Relief  aus  Zinn  aus  der  allgemeinen  Schule  für  Modelliren 

(Professor  S.  Sucharda) 


den  zur  Verfügung  stehenden  Mitteln  bestehen  aber  wesentliche  Unter- 
schiede. Zwar  besteht  auch  in  Prag  eine  allgemeine  Schule  mit  Abtheilungen 
für  figurales  Zeichnen,  Malen  und  Modeliiren  neben  den  Fachschulen  und 
Specialateliers.  Aber  die  Art  des  Unterrichtsbetriebes  ist  doch  eine  ganz 
andere  als  hier.  Die  Wiener  Schule  verfolgt  seit  langem  neben  der  Haupt- 
absicht intensiver  Pflege  aller  kunstgewerblichen  Techniken  und  Vor- 
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K.  k.  Kunstgewerbeschule  in  Prag,  Gürtelspangen  von  L.  Nemec, 
Absolvent  der  Specialschule  für  kunstgewerbliche  Bearbeitung 
der  Metalle  (Professor  E.  Noväk) 


bereitungfür  selbst- 
ständiges Schaffen 
der  Schüler  auf  die- 
sem Gebiete,  offen- 
kundig die  Neben- 
absicht, sozusagen 
akademische  Ziele 
anzustreben.  In 
Prag  ist  dies  nicht 
der  Fall,  dort 
herrscht  in  allem 
und  jedem  ledig- 
lich die  bestimmte 
unverrückbare  Be- 
schränkung auf  die 
Erziehung  geübter 
Kräfte  für  die 
Kunstindustrie  und 

von  Lehrkräften  für  den  kunstgewerblichen  Unterricht.  Malschulen  in  dem 
Sinne  wie  die  Wiener  Anstalt,  deren  Ausstellung  gerade  durch  die  um- 
fassende, über  das  begrenzte  Gebiet  der  angewandten  Kunst  hinaus- 
reichende Thätigkeit  der  Abtheilungen  Karger,  Matsch  und  Myrbach  einen 
so  eigenartigen  Charakter  erhält,  besitzt  Prag  nicht.  Und  wenn  anderseits 
die  Prager  Schule  auch  sehr  lebhafte  Beziehungen  zur  Industrie  unterhält 
und  weitreichenden  Einfluss  auf  sie  ausübt,  so  war  sie  aus  naheliegenden 
Gründen  doch  nicht  in  der  Lage,  das  Zusammenwirken  mit  der  heimischen 
kunstgewerblichen  Production  in  ähnlicher  Weise  zu  demonstriren,  wie  es 
uns  vergönnt  war,  dies  darzuthun;  und  bei  aller  nationalen  Opfer  Willigkeit 
der  Böhmen  verfügt  die  Prager  Schule  nicht  über  einen  Mäcen  wie 

Albert  Freiherr  von 
Rothschild,  welcher  be- 
reits vor  zwölf  Jahren 
der WienerSchule  einen 
Fond  von  200.000  Kro- 
nen widmete,  aus  des- 
sen Erträgnissen  Auf- 
träge an  Absolventen 
ertheilt  werden  sollen, 
um  ihnen  den  Übertritt 
in  die  Praxis  zu  erleich- 
tern. All  dies  wird  man 
also  gerechterweise  in 

K.  k.  Kunstgewerbeschule  in  Prag,  Gürtelspange  von  Fr.  Anyz,  An'SrhlBO'  711  hrincrpn 

Absolvent  der  Specialschule  für  kunstgewerbliche  Bearbeitung  o o 

der  Metalle  (Professor  E.  Noväk)  haben,  wenn  man  die 
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K.  k.  Kunstgewerbeschule  in  Prag,  Specialschule  für  Modelliren  und  Bossiren  (Professor  Celda  Kloucek), 

Thürumrahmung,  in  Stuck  aufgetragen 


beiden  Anstalten  in  ihren  Leistungen,  wie  sie  auf  dieser  Ausstellung  zutage 
treten,  vergleichen  will. 

Der  Hauptreiz  der  Prager  Ausstellung  geht  von  der  allgemeinen  Schule, 
Abtheilung  für  ornamentales  Malen  und  Zeichnen  (Lehrer  Masek)  aus.  Was 
diese  Abtheilung  im  Stilisiren  von  Blumen  und  einzelnen  Thierformen  in 
Anwendung  auf  das  Kunstgewerbe  leistet,  möchte  zum  Vorzüglichsten  zu 
rechnen  sein,  das  in  dieser  Art  heute  in  Österreich  geschaffen  wird.  Man  strebt 
nach  der  Weise,  wie  die  antike  und  frühmittelalterliche  Kunst  Naturformen 
zu  Kunstformen  gestaltet  hat.  Die  vorausgegangene  Ausstellung  der  kunst- 
gewerblichen Fachschulen  bot  in  dieser  Hinsicht  schon  ein  überraschendes 
Bild,  die  Wiedergabe  von  Pflanzen  wird  an  diesen  Lehranstalten  so  liebevoll 
und  exact  gepflegt,  dass  man  sich  darüber  nur  freuen  kann.  Aber  die  Ver- 
wertung des  Naturmotivs  für  kunstgewerbliche  Zwecke  wird  von  den  Pragern 

doch  ungleich  natürlicher  und 
ungezwungener  betrieben,  nicht 
um  die  Beugung  jedes  Motivs 
unter  jede  beliebige  Zweck- 
setzung, wie  in  der  Renaissance, 
sondern  um  die  Aufsuchung 
und  Ausdeutung  bestimmter 
Motive  für  bestimmte,  ihrer 
Structur  angemessene  Zwecke 
handelt  es  sich  hier  und  das 
scheint  unserem  modernen  Em- 
pfinden doch  viel  angemessener. 
Die  Arbeiten  der  Schüler  Hnatek, 
Wagner,  Faehr,  Warzel,Kretsch- 
mann,  Pechoda,  Hirsch,  Bous  für 
Schmuck,  Schmiedeeisen,  Kera- 
mik, Textilien  sind  in  dieser  Hin- 


K.  k.  Kunstgewerbeschule  in  Prag,  Gürtelspange  von 
Fr.  Anyz,  Absolvent  der  Specialschule  für  kunst- 
gewerbliche Bearbeitung  der  Metalle  (Prof.  E.  Novak) 
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K.  k.  Kunstgewerbeschule  in  Prag,  Gürtelspangen  von  Fr.  Anyz,  Absolvent  der  Specialschule  für  kunstgewerb- 
liche Bearbeitung  der  Metalle  (Professor  E.  Novak) 


sicht  mustergiltig,  ganz  ausgezeichnet  vor  allem  so  manche  der  Stilisirungen 
farbenprächtig  gemusterter  Schmetterlingsflügel  für  Zwecke  des  Schmuckes 
und  der  Weberei.  Die  allgemeine  Schule  für  figurales  Zeichnen  und  Malen 
(Professor  Liska)  ist  quantitativ  viel  geringer,  aber  doch  immerhin  durch 
einige  gute  Studienköpfe  vertreten,  ebenso  das  Actzeichnen  (Lehrer  Jene- 
wein)  mit  Studien,  bei  welchen  das  Bewegungsmotiv  nur  eine  geringe  Rolle 
spielt.  Überhaupt  wird. 


auch  in  den  höheren  Mal- 


classen,  auf  die  Figur 
offensichtlich  wenig  Ge- 
wicht gelegt,  und  es 
stimmt  ganz  mit  der 
obenbezeichneten  Rich- 
tung überein,  dass  der 
Malunterricht,  wie  in  der 
Schule  des  Professors 
Schikaneder,  hauptsäch- 
lich die  Blume  cultivirt. 
Die  Resultate  sind 
nicht  durchaus  zufrieden- 
stellend, die  Farbe  meist 
hart  und  kalt. 

Unter  den  Plastikern 
(Schule  Sucharda)  ragen 
die  Schüler  Jilek,  Janda 
und  Rabl  hervor,  die  eine 
Reihe  von  Büsten  ge- 
bracht haben,  auf  welche 
die  Anstalt  stolz  sein 


K.  k.  Kunstgewerbeschule  in  Prag,  Polster  in  Application,  Entwurf 
aus  der  Specialschule  für  textile  Kunst  (Professor  Julius  Ambrus), 
durchgeführt  in  der  Fachschule  für  Sticken  (Lehrerin  Ida  Krauth) 
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K.k.  Kunstgewerbeschule  in  Prag,  Allgemeine  Schule  für  ornamentales  Zeichnen  und  Malen  (Lehrer  Karl  Masek), 

Studie  von  Adolf  Faehr 


kann.  Auch  die  Metallreliefs  von  Uher  und  Bambas  an  der  an  sich  nicht 
ganz  geglückten,  im  Untertheil  viel  zu  schwächlichen  Vorzimmerbank  sind 
aus  dieser  Schule  hervorgegangen.  Die  Thierstudien  von  Piccardt  und 
Vaigants,  lebensvoll  und  überaus  charakteristisch  in  der  Auffassung,  gehören 
wohl  auch  in  diese  Abtheilung. 

Das  Specialatelier  für  Holzschnitzerei  (Professor  Kästner)  hat  in  Zalesak 
ein  Talent  von  ungewöhnlicher  Begabung,  sein  Hochrelief  eines  lebhaft 
bewegten  weiblichen  Genius  ist  in  technischer  Hinsicht  eine  Leistung  aller- 
ersten Ranges,  auch  die  Studie  eines  Mädchens  aus  dem  Volke  sehr  gediegen. 

Das  Modelliren  und  Bossiren  vorwiegend  ornamentaler  Richtung  pflegt 
die  Abtheilung  des  Professors  Kloucek,  nach  dessen  hochmodern  pikanten 
und  doch  strengen  Entwürfen  die  Schüler  Mara,  Kulhanek,  Tolar,  Padlik, 
Sebor,  Maran,  Drahonovsky,  Altner,  Benes  und  andere  die  Decoration  des 
neuen  Pilsener  Museums  ausgeführt  haben,  durchwegs  tüchtige  Leute,  die 
ihren  Weg  machen  werden.  Auch  die  Gefässe  von  Hamerschmid,  Klimesch 
und  mehreren  der  eben  Genannten  sind  in  Form  und  Farbe  höchst  achtens- 
werte Leistungen. 

Die  modernsten  Züge  weist  die  Fachschule  für  decorative  Architektur 
auf.  Zwar  übt  auch  sie  eingehend  und  reichlich  Analyse  und  Decomposition 
historischer  Vorbilder,  aber  ihre  Stärke  liegt  in  neuen  Schöpfungen.  Die 
Schule  Otto  Wagners,  aus  welcher  der  Vorstand  dieser  Abtheilung,  Professor 
Kotera,  hervorgegangen  ist,  hat  hier  zahlreiche  Jünger. 
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K.  k.  Kunstgewerbeschule  in  Prag,  Allgemeine  Schule  für  ornamentales  Zeichnen  und  Malen  (Lehrer  Karl  Masek), 

Studie  von  J.  Pechhold 


Die  Specialschule  für  kunstgewerbliche  Bearbeitung  der  Metalle,  unter 
Leitung  des  Professors  Novak,  gewährt  durch  Gefässe,  Teller,  Schalen, 
Schmuck  einen  guten  Überblick  über  die  technische  Sicherheit,  mit  welcher 
auf  dem  Boden  einer  massvollen  modernen  Formengebung  das  Treiben  und 
Ciseliren  daselbst  gehandhabt  wird. 

Der  Unterricht  im  Fachzeichnen  der  Stickereischule,  und  für  textile 
Kunst  überhaupt,  ruht  in  den  bewährten  Händen  des  Professors  Ambrus,  der 
sich  ein  so  hohes  Verdienst  um  die  technische  und  künstlerische  Entwicklung 
unserer  Textilfachschulen  erworben  hat.  Er  ist  eine  Hauptstütze  in  den 
Reformbestrebungen  auf  dem  Gebiete  unseres  kunstgewerblichen  Unter- 
richtes. Die  Übersetzung  pflanzlicher  Naturformen  in  die  textile  Material- 
sprache durch  die  Schüler  Stere,  Dvorak,  Peschke,  Kalendovsky  sind  sehr 
gelungen.  Was  dieses  Atelier  (Lehrerinnen  Fräulein  Kudelka  und  Krauth) 
vermag,  sehen  wir  am  besten  in  dem  nach  Entwürfen  von  Ohmann  her- 
gestellten  Pariser  Interieur  der  Schule,  an  welchem  nahezu  sämmtliche 
Professoren  und  die  besten  Absolventen  der  Anstalt  mitgewirkt  haben.  Es 
ist  eine  reife,  ernste  Gesammtleistung,  auf  die  wir  hier  nur  deshalb  nicht 
näher  eingehen,  weil  sie  bereits  bei  früherem  Anlasse  an  dieser  Stelle 
gebürend  gewürdigt  worden  ist.  Nehmen  wir  alles  in  allem,  so  finden  wir  die 
unter  Stibrals  Leitung  stehende  Prager  Schule  vollkommen  auf  der  Höhe 
ihrer  Aufgabe,  sie  zeigt  trotz  sehr  divergirender  Kunstauffassung  der 
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K.  k.  Kunstgewerbeschule  in  Prag,  Allgemeine  Schule  für  ornamentales  Zeichnen  und  Malen  (Lehrer  Karl  Masek), 

Studie  von  J.  Warzel 


einzelnen  Lehrer  das  Bild  einmüthigen  harmonischen  Zusammenwirkens 
aller  Kräfte. 

Unsere  Wiener  Schule  hat  stets  überrascht  durch  die  Fülle  ihrer  Talente 
und  die  Flinkheit,  mit  der  diese  sich  auch  schon  auf  den  unteren  Stufen  des 
Unterrichtes  zu  einer  gewissen  Höhe  der  Entwicklung  emporarbeiten,  neue 
Weisen  des  Ausdruckes  sich  aneignen.  Es  ist  nun  freilich  gesorgt,  dass  die 
Bäume  nicht  in  den  Himmel  wachsen  und  man  verwundert  sich  oft,  wohin 
eigentlich  alle  diese  Kräfte  im  Leben  gerathen.  Auch  eine  fast  bedenkliche 
Vielseitigkeit  bei  vielen  dieser  jungen  Leute  fällt  auf,  heute  mehr  denn  je, 
worauf  die  neue  Richtung  Einfluss  nimmt,  die  nicht  Architekten,  Maler, 
Bildhauer,  sondern  Universalkünstler  erziehen  will.  Dieses  Streben  nach  allen 
Seiten  ist  denn  auch  ein  charakteristischer  Zug  unserer  Ausstellung,  manche 
Abtheilungen  haben  ihre  vorgezeichneten  Grenzen  ganz  verloren  und  sind 
eine  Kunstschule  für  sich,  in  der  nahezu  alles  gepflegt  wird.  Wir  gestehen, 
dass  dies  interessant,  aber  nicht  unbedenklich  erscheint  und  die  Gefahr  in 
sich  birgt,  vor  der  gerade  eine  fürs  Leben  vorbereitende  Schule  sich  am 
sorgsamsten  hüten  sollte:  den  Dilettantismus  zu  pflegen,  und  sei  es  der 
edelste.  Die  an  Talent  und  ernstem  Eifer  so  reiche  Schule  Matsch  bietet 
ein  solches  Bild. 

Es  ist  eine  Fachschule  für  Malerei,  deren  Ausstellung  uns  ein  Interieur, 
Schmuckarbeiten,  Plastik,  Gegenstände  in  Leder,  Stickereien  — und  Malereien 
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zeigt.  Der  Tüchtigste  dieser 
Schule  ist  jetzt,  nach  Puchingers 
Austritt,  Hans  Pühringer,  auch 
einer,  der,  ohne  Schaden  zu 
nehmen,  auf  den  heterogensten 
Gebieten  sich  bewegen  kann. 

Matsch’  Vorliebe  für  prunkvolle 
Häufung  verschiedenster  Ma- 
terialien und  Techniken,  wie  sie 
etwa  der  spätrömischen  Kunst 
eigen  war,  tritt  auch  bei 
Pühringer  entgegen,  der  sich 
in  einer  neuen  Decoration  für 
einen  Wandbrunnen  im  Freien 
versucht  und  hiebei  höchst  ori- 
ginell und  bizarr  getriebenes 
Kupfer  (die  Treibarbeit  von 
Klimt,  Siegl  und  Stadler),  Steine 
und  Glas  zu  einer  farbigen  Dar- 
stellung einer  liegenden  Frauen- 
gestalt und  eines  Panthers  ver- 
wendet. Einwandfrei  und  wirk- 
lich schön  ist  der  von  Pührin- 
ger entworfene  und  modellirte 
Weihbrunnen  in  Bronze,  ägyp- 
tischem und  mexicanischem 
Onyx,  weniger  klar  und  be- 
friedigend Entwurf  und  Studien 
für  ein  Interieur  mit  reichem  malerischem  Schmuck  und  Application 
auf  Seide.  Auch  ein  gestickter  Tischläufer  Puchingers  zeichnet  sich  durch 
reizvolle  Ornamentik  und  höchst  feinsinnige  Farbenstimmung  aus.  Alle 
anderen  Stickereien  aber,  welche  die  Ausstellung  bringt,  sind  in  Farbe, 
Zeichnung,  Format  so  wunderlich  gezwungen,  dass  wir  uns  mit  dieser 
Diversion  der  Schule  nicht  befreunden  können.  Auch  Prutschers  Speise- 
zimmer befriedigt  nicht  ganz,  die  Möbel  zwar,  wenigstens  Credenz  und 
Eckschrank,  sind  gut,  der  Brunnen  aus  Onyx  und  Kupfer  an  sich  nicht  übel, 
aber  die  in  dünne  Leisten  gespannten  Matten  als  Wandverkleidung  sind 
unbedingt  abzulehnen,  da  sich  Staub,  Rauchniederschläge  und  Krankheits- 
erreger aller  Art  darin  einnisten  werden.  Man  sollte  sich  hüten,  solche 
Sünden  im  Namen  der  modernen  Kunst  zu  begehen. 

Auch  Prutschers  Ledercassetten  sind  eine  Spielerei,  seine  Schmuck- 
gegenstände hingegen,  vom  Hofjuwelier  Mayr  ausgeführt,  nicht  übel,  ganz 
hervorragend  aber  sein  Glasfenster,  trefflich  im  Aufbau  und  der  farbigen 
Massenvertheilung.  Auf  dem  eigentlich  malerischen  Gebiete,  welches 


K.  k.  Kunstgewerbeschule  in  Prag,  Specialschule  für  textile 
Kunst  (Professor  Julius  Ambrus),  Entwurf  von  K.  Dvorak 
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K.  k.  Kunstgewerbeschule  in  Prag,  Specialschule  für  textile  Kunst 
(Professor  Julius  Ambrus),  Entwurf  von  L.  Vejrek 


Matsch  so  eindrucksvoll 
beherrscht,  ruht  eben  auch 
für  seine  Schüler  weit 
grössere  Aussicht  auf  Er- 
folg. Dies  beweisen  die  Stu- 
dien und  Glasfenster  von 
H.  V.  Zwickle,  die  Kalender- 
illustrationen der  Fräulein 
Wanke  und  Klimesch,  die 
Compositionsübungen  der 
Schüler  Grabwinkler,  Ska- 
litzky,  Louise  Wagner, 
Radler,  dessen  ,, Feld- 
arbeiter“ eine  ansprechende, 
geschickt  gemachte  Leistung 
sind.  Auch  die  Landschaft 
wird  gepflegt,  die  Arbeiten 
Delaitis,  die  ,, Praterstudien“ 
von  Bonazza,  ,,Der  blühende 
Obstbaum“  von  Pühringer 
sind.mehr  als  Fleissaufgaben 
braver  Schüler.  Eine  ganze 
Reihe  von  Reproductionen 
aus  Heims  graphischem 
Motivenschatz  nach  Pla- 
katentwürfen, Ex  libris, 
Vignetten  von  Pamberger, 
Puchinger,  Zwickle  ver- 
vollständigen das  Bild 
allzu  grossen  Breite  emsiger 


der  in  Matsch’  Schule  herrschenden,  fast 
Geschäftigkeit. 

Karger  und  Myrbach  streben  über  den  ihren  Schülern  gezogenen 
Rahmen  nicht  hinaus,  darin  liegt  ihre  Stärke,  aber  nicht  darin  allein;  trefflich 
geleitet  wächst  in  ihren  Abtheilungen  eine  Schar  von  Künstlern  heran,  deren 
Qualität  und  Zahl  hoch  erfreulich  ist. 

Beide  Schulen  sind  stark  von  Damen  frequentirt  und  gerade  an  ihnen 
zeigt  sich,  wie  Temperament  und  Sinnesrichtung  des  Lehrers  auf  Phantasie 
und  Hand  des  Schülers  einzuwirken  vermag.  Bei  Professor  Karger 
dominirt  das  Duftige,  Zarte,  bei  allem  Streben  nach  Wahrheit  doch  die 
Schönheit,  die  ideale  Erhöhung  der  Natur.  Bei  Director  Myrbach  das  sichere 
feste  Losgehen  auf  das  Charakteristische,  das  Herausarbeiten  des  Motives 
auch  von  seiner  nicht  schönen  Seite,  die  Fernhaltung  jeder  Sentimentalität. 
Denn  an  Hermine  Ostersetzers  Cyclus  von  Originalalgraphien  unter  dem 
Titel:  ,,Das  Leben  der  Armen  ist  bitterer  als  der  Reichen  Tod“  ist  nichts 
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K.  k.  Kunstgewerbeschule  in  Prag,  Specialschule  für  textile  Kunst  (Professor  Julius  Ambrus),  Entwurf  von 

R.  Peschke. 

sentimental  als  der  Titel.  Die  Blätter  selbst  sind  frisch  und  keck  gemacht; 
vielleicht  ist  nicht  alles  empfunden,  was  uns  da  vorgeführt  wird  und  so 
manches  Detail  könnte  gründlicher  herausgeholt  sein,  im  ganzen  aber  ist 
diese  Folge  eine  vorzügliche  Leistung;  obenan  stehen  die  Bilder:  ,,Der 
blinde  Musikant“, ,, Die  Kohlensammlerin“,  ,,Die  Schneeschaufler“.  Stephanie 
Glax  findet  sich  mit  einer  ganz  anderen  Aufgabe,  ähnlich  kühl,  sicher  und 
objectiv,  ab,  sie  entwirft  in  ihren  Algraphien  Bilder  von  dem  Leben  einer 
mondainen  Dame,  deren  Tageswerk  sich  in  Toilette,  Tennis,  Seebad  und 


K.  k.  Kunstgewerbeschule  in  Prag,  Specialschule  für  textile  Kunst  (Professor  Julius  Ambrus),  Entwurf  von 

R.  Stere 
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Siesta  erschöpft; 
alles  wohl  mit  Ab- 
sicht flau  im  Tone, 
sehr  flott  gemacht, 
mit  einem  Anflug 
von  Ironie.  Das 
dritte  Damenwerk 
der  Myrbach- 
Schule  ist  eine  Bil- 
derfibel von  Alice 
Korvin-Müller, 
nicht  gesucht  ma- 
lerisch und  daher 
unfassbar  für  das 
kindliche  Auge, 
sondern  mit  gutem 
Verständnis  rein 
flächenhaft  behan- 
delt, wie  es  dem 
unentwickelten 
dreidimensionalen 
Sehen  des  Kindes 
entspricht.  Ener- 
gisch, kräftig,  derb,  nicht  ohne  Anlehnung  an  altdeutsche  Vorbilder, 
aber  mit  eigenem  Temperament  und  Humor  gesehen,  sind  die  sieben 
Lasterteufel  von  Karl  F.  Bell.  Aber  auch  die  Skizzirübungen  der  Schule 
nach  dem  bewegten  Modell,  die  Ferialstudien  in  Aquarell  und  Öl  von  Schu- 
finsky,  Hartmann,  Ostersetzer,  darunter  stimmungsvolle  Landschaften, 
sind  höchst  achtenswert.  Ein  starkes  Talent  ist  Heinrich  Comploj, 
seine  Originalalgraphien  und  das  Plakat  für  die  Wiener  Mode  sind  pikante, 
technisch  vorzügliche  Arbeiten.  Beschränkt  Myrbach  im  allgemeinen  seine 
Schüler  auf  die  Pflege  der  Buchillustration  und  Lithographie,  um  deren 
Hebung  er  sich  unermüdlich  immer  neue  Verdienste  erwirbt,  so  fördert  er 
doch  auch  die  Versuche  seiner  Schüler  in  Lösung  monumentaler  Aufgaben. 
Schneiders  grosser  Fries  für  die  Facade  eines  Verkaufshauses  einer  Glas- 
fabrik ist  eine  sehr  gelungene  Arbeit  dieser  Art,  voll  kräftiger  Züge. 

In  der  Schule  Kargers  wird  das  figurale  Zeichnen  und  Malen  für  alle 
Zwecke  der  Decoration  gepflegt,  vom  einfachen  graphischen  Schmuck  bis 
zur  malerischen  Wanddecoration.  Der  persönliche  Einfluss  des  Lehrers 
erstreckt  sich  noch  auf  einen  anderen  wesentlichen  Punkt:  auf  die  Ver- 
mittlung des  Grundsatzes,  alles,  auch  das  Unscheinbarste,  mit  peinlichster, 
treuester  Gewissenhaftigkeit  auszuarbeiten.  Flüchtiges,  geniales  Hinwerfen 
eines  Gedankens,  ohne  ihm  auch  die  entsprechende  Formvollendung  zu 
geben,  wird  hier  nicht  geduldet.  Sonst  aber  lässt  Karger  seinen  Schülern 
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volle  Freiheit,  mehr  oder  weniger  modern 
zu  sein,  wie  es  eben  ihrem  Empfinden 
entspricht,  und  sie  entscheiden  sich  meist 
für  das  Erstere.  Die  Ausstellung  dieser 
Schule  beherrscht  — bezeichnend  genug 
für  ihre  zarte,  p oetische  Grundstimmung  — 
die  Decoration  eines  Mädchenzimmers 
mit  Wandbildern  nach  Motiven  aus  den 
Märchen  Dornröschen,  Aschenbrödel, 
Gänsemagd  und  die  goldene  Gans,  ent- 
worfen und  ausgeführt  von  Hilde  Lott, 
Remigius  Geyling,  Georg  Fiatscher,  Her- 
mine Langheim  und  Oswald  Grill;  es 
ist  liebenswürdig  anmuthige  Märchen- 
stimmung, die  in  hellen  Tönen  ohne  viel 
Prätention  zu  uns  spricht.  Kargers  be- 
deutendster Schüler  ist  ohne  Zweifel 
Georg  Fiatscher,  er  hat  ein  ungewöhnlich 
starkes,  vielseitiges  Talent,  das  sich 
ebenso  in  seinem  Porträt  einer  alten  Frau, 
wie  in  mehreren  duftigen,  dichterisch 
empfundenen,  kleinen  Blättchen  (zum 
Beispiel  der  Himmelskönigin),  in  mehre- 
ren Ex  libris  und  seinen  originellen  und 
witzigen  Placaten  für  die  Wiener  Mode 
und  eine  Kaltwasserheilanstalt  bethätigt. 
Die  Damen  Marie  Münster  mit  einem 
frühlingsblütenreichen  Ecran  und  Illu- 
strationen zu  Andersens  Märchen,  die 
bereits  genannte  Hilde  Lott  mit  einer 
feinen  Porträtzeichnung  eines  jungen 
Mannes,  Entwürfen  und  Studien  zu 
Menus,  Märchenillustrationen,  Placaten 
und  Landschaften,  Bertha  Czegka  mit 
höchst  witzigen  Caricaturen,  ferner 
die  Schüler  August  Hanke  mit  Blumen- 
studien und  Uziemblo  mit  zum  Theil 
düsterschwermüthigen  Landschaften  er- 
weisen, wie  alles,  was  aus  dieser 
Schule  hervorgeht,  die  sichere,  ernste 
Führung  des  Lehrers,  der  hingebungs- 
voll und  aufopfernd  jeder  individuellen 
Begabung  die  Wege  zu  reifer  Entwick- 
lung zu  weisen  versteht. 


Kunstgewerbeschule  des  k.  k.  Österreichischen 
Museums,  Fachschule  für  Architektur  (Pro- 
fessor Oskar  Beyer),  Weberei-Entwurf  von 
Franz  Hillebrand 
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Auch  Koloman  Moser  leitet 
eine  Fachschule  für  Malerei,  aber 
er  fasst  seine  Aufgabe  anders  als 
die  Anderen.  Nicht  malerische 
Ziele  im  engeren  Sinne,  sondern 
die  Hebung  aller  Zweige  des 
Kunstgewerbes  durch  Neugestal- 
tung der  Form,  Betonung  des 
Materialstiles  und  Belebung  des 
Farbentons  im  modernsten  Geiste 
strebt  er  in  seinem  Unterrichte  an. 
Moser  ist  eine  so  eigenartige,  ganz 
auf  sich  selbst  gestellte,  starke 
Künstlernatur,  dass  er  vielleicht 
unabsichtlich  seine  Schüler  ganz 
in  seinen  geistigen  Bann  zwingt. 
Auch  er  betrachtet  in  seiner  Ein- 
sicht und  mit  seinem  wohlwollen- 
den ehrlichen  Blick  gewiss,  wie 
wir,  vieles  von  dem,  was  seine 
Schüler  gegenwärtig  machen,  nur 
als  ein  Durchgangsstadium  zu 
selbständiger  Entwicklung.  Auch 
hier  mag  ja  das  Wort  gelten:  Nur 
wer  sich  willig  hingibt,  wird  wahr- 

Kunstgewerbeschule  des  k.  k.  Österreichischen  Museums,  -irr-o'  ii  j -j 

Fachschule  für  Architektur  (Professor  Oskar  Beyer),  haft  frei.  Sie  alle  Werden  mit  der 

Weberei-Entwurf  von  Johann  Lanik  ^eit  erkennen,  dass  derMeister  sich 

manches  erlauben  darf,  was  dem 
Schüler  versagt  ist,  denn  der  Meister  kann  es  eben  besser  und  er  schafft  aus 
sich  heraus,  während  der  Schüler  ihm  nur  Äusserlichkeiten  abguckt.  Aber  dass 
er  in  seiner  Weise  auf  dem  richtigen  Wege  ist  und  mit  der  Zeit  den  vielen 
Talenten,  die  ihn  umgeben,  ihre  Originalität  lebendig  machen  wird,  lehren 
zahlreiche  der  ausgestellten  Arbeiten,  wenn  man  sie  nur  vorurtheilslos  betrach- 
tet. Dies  zeigt  sich  in  den  von  Backhausen  ausgeführten  Teppichen  der  Damen 
Peyfuss  und  Krasnik,  in  den  Mustern  für  Vorsatzpapiere  der  Damen  Sika, 
Trethan,  Neuwirth  und  Nakowska  und  des  Schülers  Koller,  in  den  Placaten, 
Skizzen  und  Drucken  von  Berthold  Löffler,  in  vielen  der  ausgestellten 
Stickereien,  Bordüren,  Tischtüchern  und  Servietten.  Die  Glasvasen  mit 
den  breiten  schweren  Metallmontirungen  sind  weniger  gelungen,  auch  der 
Kasten  mit  den  Fischen  in  Silberrelief  kann  unseren  Beifall  nicht  finden, 
aber  der  Toilettenschrank  des  Fräuleins  Peyfuss  ist  ein  reizvolles  technisch 
wohl  durchdachtes  Object. 

Mit  gleich  grossem  Interesse  haben  wir  alle  dem  ersten  Auftreten  der 
Schulen  Hoffmann,  Strasser  und  Roller  entgegengesehen  und,  wie  nicht 
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Kunstgewerbeschule  des  k.  k.  Österreichischen  Museums,  Fachschule  für  Architektur  (Professor 
Hermann  Herdtle),  Schneidersalon,  entworfen  von  Karl  Witzmann 


anders  zu  erwarten,  hat  jeder  dieser  Künstler  stark  Persönliches  und 
Ungewohntes  in  seiner  Lehrmethode  zum  Ausdruck  gebracht.  Hoffmanns 
Schüler  sind  in  erster  Linie  Möbelzeichner  und  sie  haben  von  ihrem  Lehrer 
offenen  Sinn  für  einfachen,  in  sich  ruhenden  Aufbau  und  sie  meiden  allen 
äusserlichen  Schmuck,  der  nicht  aus  Construction  und  Material  hervorgeht. 
Analytische  Studien  historischer  Typen  werden  hier  nicht  gepflegt,  trotz 
ersichtlichem  Anschlüsse  an  spätes  Empire  und  Biedermeierstil  wird  hier 
den  neuen  Forderungen  des  Lebens  entsprechend  nach  Neuem  gesucht, 
das  für  sich  selbst  etwas  bedeutet.  Dass  man  da  sehr  verschiedener  Ansicht 
sein  kann  über  das,  was  vorbildlich  und  gefällig  ist,  liegt  in  der  Natur  der 
Sache.  Wir  leugnen  nicht,  dass  uns  zum  Beispiel  weder  Messners  Kinder- 
zimmer, noch  Schmidts  Vorzimmer  mit  der  Mattendecoration  der  Wände 
Freude  bereitet,  aber  des  Letzteren  und  Hans  Vollmers  Armlehnstühle  und 
Salonfauteuils  und  die  für  das  Secretariat  der  Kunstgewerbeschule  nach 
Entwürfen  von  Wilhelm  Schmidt  ausgeführten  Möbel  sind  gute  Lösungen 
einer  einfachen  und  doch  so  selten  gelingenden  Aufgabe,  und  Else  Ungers 
Schrank  mit  den  abgestumpften  Ecken  und  ihr  Notenkasten  mit  den  Flach- 
schnitzereien von  Klotz’  Schüler  Anton  von  Maiti  sind  ganz  vorzügliche 
Leistungen,  bei  denen  das  streng  Structive  wirklich  zur  Schönheit  wird.  Else 
Unger  ist  eines  der  vielseitigsten  Talente  dieser  Schule,  sie  versucht  sich  in 
allem  und  kann  alles,  verlange  man  nun  Möbelstoffe,  Schmuck,  Vorsatz- 
papier oder  was  sonst  von  ihr. 

Die  Compositionsentwürfe  und  Clausurarb eiten  der  Schulen  Hoffmann 
und  Moser  offenbaren  uns,  wie  rasch  und  freudig  die  jungen  Leute  die  neue 
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Kunstgewerbeschule  des  k.  k.  Österreichischen 
Museums,  Fachschule  für  Malerei  (Professor  K. 
Karger),  Federzeichnung  von  G.  Fiatscher 


Kunstsprache  sich  angeeignet  haben, 
der  Sprachsinn  ist  nicht  allen  noch 
erschlossen  und  mancherlei  Unbehol- 
fenes und  gesucht  Bizarres  läuft 
mit  unter,  aber  doch  auch  sehr  viel 
guter  treffender  Ausdruck  einer  ein- 
fach klaren  Empfindung,  so  bei  Be- 
nirschke,  Fräulein  v.  Stark,  Jahoda. 
Kein  Zweifel,  dass  für  Schüler,  welche 
völlig  ausgereift  sind  und  sich  auch  in 
der  Übung  historischer  Kunstweisen 
tüchtig  erprobt  haben,  die  Pflege 
dieser  hochmodernen  Richtung  nur 
von  Vortheil  sein  kann.  Aber  einen 
Anfänger  durch  alle  Stadien  seiner 
Entwicklung  nur  auf  dieser  Saite 
spielen  lassen,  möchte  bedenklich 
sein. 

Die  Schule  Strassers  überrascht 
durch  eine  Reihe  von  Actmodel- 
lirungen,  die  zum  Besten  der  ganzen 
Ausstellung  gehören;  es  liegt  eine 
Frische  und  Kraft  darin,  die  wirklich 
erfreut,  die  Schüler  Powolny,  Fink, 
Werner,  Vävra,  Mörtl,  v.  Silber  sind 
völlig  vertraut  mit  dem  menschlichen 
Körper  in  Ruhe  und  Bewegung  und 
die  Art,  wie  sie  das,  was  sie  sehen, 
sofort  in  bildnerische  Form  bringen, 
verleiht  den  Arbeiten  lebensvolle  Ur- 
sprünglichkeit. Nicht  auf  das  Studium 
der  menschlichen  und  der  Thierfigur 
allein  aber  beschränkt  sich  Strassers 
Unterricht,  das  Componiren  auch 
kunstgewerblicher  Objecte  wird  ge- 
pflegt, mit  Eifer  und  höchst  originell. 
Sein  begabtester  Schüler  ist  der  bereits 
genannte  Powolny,  dessen  Bischof- 
statue voll  Energie  und  Lebensgefühl 
ist.  Auch  Powolnys  Urne  mit  ägyp- 
tisirenden  Gravirungen  ist  gelungen, 
ebenso  Werners  Schmuckschalen, 
Kucharzyks  Dreifüsse,  Suchaneks  Va- 
sen, während  seine  Kassette,  etwas 
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Kunstgewerbeschule  des  k.  k.  Österreichischen  Museums,  Fachschule  für  Malerei  (Professor  K.  Karger), 
,,Die  goldene  Gans“,  Wandbild  für  ein  Mädchenzimmer,  von  Hilde  Lott 


schwer  gerathen,  die  Bindung  von  Körper  und  Beschläge  nicht  ganz 
deutlich  macht.  Es  ist  ein  kräftiger,  starker,  realistischer  Zug  durch  Strasser 
in  diese  Schule  gekommen,  welche  unter  König  so  lange  das  Zarte  und 
Poetische  gepflegt  hatte. 

Professor  Roller  ist  nicht  nur  ein  Neuer,  er  ist  auch  neu  und  eigen- 
artig in  allem,  was  er  thut  und  will,  eine  durchaus  interessante,  starke 

Persönlichkeit,  in  welcher  ein  impulsives, 
pädagogisches  Talent  ausgeprägt  ist,  wie 
es  sich  nicht  so  bald  wieder  findet.  Vor 
allem  pflegt  er  Actstudien,  nicht  peinlich 
genaues  Zeichnen  von  Köpfen,  wie  es 
sonst  üblich  ist,  sondern  das  Typische 
des  menschlichen  Körpers,  und  nicht  in 
der  Ruhe,  sondern  in  der  Bewegung. 
Der  Schüler  soll  Auge  und  Hand  ge- 
wöhnen, rasch  und  sicher  das  Charak- 
teristische bestimmter  Muskelthätigkeit 
und  Körperstellung  bei  bestimmter  Thä- 
tigkeit  zu  erfassen  und  wiederzugeben. 
Es  ist  kein  Zweifel,  dass  dies  pädago- 
gisch von  höchster  Wichtigkeit  ist  und 
eine  ganz  neue  Auffassung  und  volles 
Leben  in  die  zeichnerische  Darstellung 
bringt.  Wie  Roller  diesen  Unterricht 
betreibt,  wird  durch  die  Anordnung  der 
Schülerarbeiten  vollkommen  deutlich. 
Wir  sehen  den  Lebensgang  eines  Schü- 
lers innerhalb  eines  Jahres,  das  directe 
Ku„„g.werbesch„i.  de.  k.  Id  öst.rr.ichboh.n  Losgghen  auf  die  Fomi,  im  gleichzeitigen 

Museums,  Fachschule  für  Malerei  (Professor  ® ’ o o 

K.  Karger),  Caricatur  von  Bertha  Czegka  Zeichncn  Und  IVIodelliren.  Und  nicht 
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allein  der  menschliche  Körper  wird 
auf  solche  Art  studirt,  Hand  in  Hand 
damit  geht  das  Studium  nach  dem 
lebenden  Thiere  und  nach  der  Pflanze ; 
der  Lehrer  strebt,  den  Schüler  bei 
Zeiten  dahin  zu  bringen,  die  gesam- 
melten Natureindrücke  in  jene  Form 
zu  bringen,  welche  dem  Stile  jedes 
einzelnen  zur  Verwendung  gelangen- 
den Materials  entspricht.  Es  ist  Stil- 
lehre in  unmittelbarer,  steter  Berüh- 
rung mit  der  Natur.  So  umfasst  das 
Studium  die  gesammten  Grundlagen 
des  kunstgewerblichen  Unterrichtes 
und  der  Schüler  gelangt  schliesslich 
dazu,  bereits  auf  dieser  Stufe  sich  an 
Entwürfe  wagen  zu  können,  die  alle 
Achtung  verdienen.  Professor  Roller 
strebt  bei  den  Actstudien,  die  er  seine 
Schüler  machen  lässt,  nach  Erfas- 
sung der  Gesamriiterscheinung,  nach 
Wiedergabe  der  Impression,  welche 
diese  in  ihren  charakteristischen  Eigen- 
thümlichkeiten  im  Schüler  hervor- 
ruft. Kein  Zweifel,  dass  individuelle 
persönliche  Auseinandersetzung  mit 
der  Natur,  worauf  in  der  Kunst  so 
unendlich  viel  ankommt,  auf  diese  Weise  am  sichersten  angebahnt  wird. 
Und  wenn  man  bedenkt,  dass  in  diese  Abtheilung  nur  Anfänger  gehören, 
nicht  aber  Vorgeschrittene,  von  denen  man  bereits  volle  Durcharbeitung  der 
Formen  verlangen  muss,  so  sind  die  Resultate  überraschend.  Dass  man  auf 
dieser  Stufe  nicht  stehen  bleiben  darf  und  darauf  zu  dringen  hat,  den  Schüler 
dahin  zu  führen,  die  Erfassung  des  typischen  Charakters  einer  Form  mit 
völliger  Beherrschung  und  Bezwingung  aller  Details  verbinden  zu  können, 
von  der  Skizze  zum  vollen  runden  Bilde  vorzuschreiten,  ist  ja  klar.  Diese 
Forderung  für  das  Actzeichnen  Vorgeschrittener  erfüllt  der  Unterricht,  den 
Professor  Groll  ertheilt.  Hier  wird  nicht  die  Erscheinung,  sondern  die  Form 
in  all  ihren  Details  aufgesucht  und  künstlerisch  durchgebildet;  es  ist  emsige 
treue  Arbeit,  die  hier  geleistet  wird,  nach  strengen  Gesetzen  und  doch  unter 
Wahrung  der  Individualität  und  des  Temperamentes  jedes  Schülers. 

In  allen  übrigen  Abtheilungen  hat  sich  persönlich  nichts  geändert,  die 
sachliche  Führung  ruht  aber  auf  anderen  Grundlagen  als  früher.  Überall  wo 
immer  es  zulässig  ist,  wird  intensives  Naturstudium  gepflegt  und  beim 
Componiren  auf  die  Erfindung  neuer,  der  Zeitströmung  genügender  Aus- 


Kunstgewerbeschule  des  k.  k.  Österreichischen 
Museums,  Fachschule  für  Malerei  (Professor 
K.  Karger),  Ecran,  von  Marie  Münster 
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drucksformen  Gewicht  ge- 
legt. So  verwenden  die 
Fachschulen  Herdtles  und 
Beyers  nicht  mehr  wie 
ehedem  ihre  ganze  Kraft 
auf  analytische  Studien 
und  Aufnahme  historisch 
bedeutender  Vorbilder, 
auf  Decomposition  und 
Wiederaufbau  im  Geiste 
bewährter  Überlieferung, 
obwohl  aus  pädagogi- 
schen Gründen  im  Hin- 
blick auf  immer  vorhan- 
dene praktische  Bedürf- 
nisse dieser  Zweig  der 
Thätigkeit  niemals  ver- 
nachlässigt werden  darf. 

Auch  neue  Stilweisen 
lehren  sie  ihre  Schüler 
und  gehen  gleich  anderen 
auf  die  Erfordernisse  des 
modernen  Lebens  los.  Sol- 
cher Aufgabe  wollen  die 
Herdtle-Schüler  Hruschka 
und  Richard  Müller  mit 
ihren  von  Reschenhofer 
und  Seidl  ausgeführten 
Möbeln  für  ein  Herren- 
und  ein  Schlafzimmer  genügen.  Nicht  alles  ist  gut  daran,  die  auf  die  Schlaf- 
zimmermöbel gelegten  Messingstäbe  sind  störend  und  unpraktisch,  aber 
die  Clausurarb eiten  des  eben  genannten  Hruschka  und  seiner  Collegen 
Geisler,  Witzmann  und  Schwarz  (Entwürfe  für  ein  Herrenarbeitszimmer 
und  einen  Schneidersalon)  können  als  sehr  gelungen  bezeichnet  werden. 
Die  Aufnahmen  dieser  Schule,  wie  der  Beyers,  sind  wie  immer  exact  und 
verständig,  aber  man  sollte  durchwegs  nur  Originalaufnahmen,  nie  solche 
nach  Photographien  machen  lassen.  Freie  Entwürfe  bringt  die  Abtheilung 
Beyers  vor  allem  für  Textilien.  Das  Pflanzenstudium  wird  emsig  nach  der 
Natur  betrieben  und  die  Farbengebung  immer  mehr  entwickelt.  Dass  der 
Lehrer  seine  umfassenden  technischen  Kenntnisse  den  Schülern  gewissen- 
haft und  eindringlich  vermittelt,  lehren  alle  diese  Entwürfe,  es  wird  nur 
das  Mögliche  angestrebt,  dies  aber  mit  Verstand  und  Geschmack  und 
Phantasie.  Hervorzuheben  sind  die  Arbeiten  von  Lanik,  Machatka,  Holub, 
Engel,  Hillebrand  und  Fräulein  Pleyer. 


Kunstgewerbeschule  des  k.  k.  Österreichischen  Museums,  Fach- 
schule für  Malerei  (Professor  Fel.  Freiherr  von  Myrbach),  Aus 
dem  Cyclus  ,,Das  Leben  der  Armen  ist  bitterer,  als  der  Reichen 
Tod“,  Algraphie  von  Hermine  Ostersetzer 


fl-KoRvl^i-WELU!*,- 


Kunstgewerbeschule  des  k.  k. ‘Österreichischen  Museums,  Fachschule  für  Malerei  (Professor  Fel.  Freiherr 
von  Myrbach),  Aus  einem  Bilderbuch  von  Alice  Korvin-Müller 


Das  Specialatelier  für  Ciselirkunst  und  verwandte  Fächer  (Professor 
St.  Schwartz)  zeigt  sich  auf  der  Höhe  seiner  Aufgabe;  manchem  Schüler  ist 
freilich  der  moderne  Geist  nur  angeblasen,  aber  das  kommt  auch  anderwärts 
vor.  Uhrketten,  Schmuck,  Gefässe  und  Geräthe  aller  Art  zeigen,  wie  tüchtig 
die  technische  Formbildung  betrieben,  wie  aber  auch  auf  farbige  Behandlung 
grosses  Gewicht  gelegt  wird.  Der  Tüchtigste  ist  Otto  Hofner,  sein  aus 
einer  Kupferschüssel  getriebener  Johanneskopf,  seine  Porträts,  Schmuck- 
gegenstände,  Leuchter  sind  musterhaft.  Anerkennung  verdienen  Erich 
Lechleitners  Wandbrunnen,  ferner  die  Arbeiten  von  Johann  Schaefer, 


Kunstgewerbeschule  des  k.  k.  Österreichischen  Museums,  Fachschule  für  Architektur  (Professor  Josef 
Hoffmann),  Gürtelschnalle,  entworfen  und  ausgeführt  von  Else  Unger 
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Hartigs  Visitkarten- 
tasse,  Schwarzböcks 
Actstudie. 

Die  Schule  Klotz 
pflegt  neben  der  Re- 
production  alter  und 
neuer  guter  Vorbilder 
mit  Eifer  das  Natur- 
studium und  die  freie 
Composition.  Das 
Technische  ist  durch- 
aus einwurfsfrei. 

Über  die  farbige  Be- 
handlung der  Schnitz- 
arbeiten gehen  die 
Ansichten  auseinan- 
der; aber  wenn  man 
sieht,  wie  anderwärts 
Farbe  und  Vergol- 
dung aufdringlich 
hervortreten,  muss 
man  die  discrete  An- 
lehnung an  die  Vor- 
bilder der  besten 

Zeiten,  wie  sie  hier  geübt  wird,  dankbar  anerkennen.  Zur  Verhüllung  des 
Materials  darf  die  Farbe  allerdings  nie  führen.  Wildburgers  ,, Erinnerung“, 
Sautners  Kopf  einer  alten  Frau  sind  die  besten  Leistungen  dieser  Schule. 

Professor  Breitners  Schule  hat  den  Charakter  einer  vorbereitenden 
Modellirclasse  längst  abgestreift.  Die  Actstudien  derSuchanek,  Kruczkiewicz, 
Kirsch  zeigen,  wie  die  Schüler  schon  auf  dieser  Stufe  in  das  Wesen  der 


Kunstgewerbeschule  des  k.  k.  Österreichischen  Museums,  Fachschule  für 
Malerei  (Professor  Fel.  Freiherr  von  Myrbach),  Titelblatt  zu  einer  Folge 
,,Der  Tag  einer  Dame“,  entworfen  und  auf  Aluminium  gezeichnet  von 

Stephanie  Glax 


Kunstgewerbeschule  des  k.  k.  Österreichischen  Museums,  Fachschule  für  Malerei  (Professor  Franz  Matsch), 
Tischläufer,  entworfen  von  Erwin  Puchinger,  ausgeführt  von  Karl  Giani 


Kunstgewerbeschule  des  k.  k.  Österreichischen  Museums,  Fachschule  für  Malerei  (Professor  Franz  Matsch), 

Entwurf  von  Marie  Klimesch 

Naturformen  eindringen  und  alle  technischen  Schwierigkeiten  meistern 
lernen.  Auch  die  Pflanzenstudien  von  Six  und  Mörtl  gehen  weit  über 
das  Mittelmass  hinaus. 

Das  Specialatelier  des  Professors  Macht  pflegt  ausschliesslich  und  mit 
jener  peinlichen  Gewissenhaftigkeit,  die  man  an  diesem  Künstler  kennt,  das 
Emailliren  von  Gefässen  und  Fliessen  und  das  Maleremail  nach  Vorlagen, 
während  das  chemische  Laboratorium  (Professoren  Linke  und  Adam) 
die  Schüler  des  keramischen  Curses,  die  im  Drehen,  Formen  und 
Giessen  vom  Werkmeister  Hoffmann  unterwiesen,  unter  Aufsicht  der 
Professoren  Hoffmann  und  Moser  selbständig  keramische  Objecte  aus- 
führen, nicht  nur  mit  den  technischen  Mitteln  zur  Decoration  der 
Gefässe  versieht,  sondern  ihnen  auch  die  Kenntnis  der  Massen,  Glasuren, 
Farben  und  aller  einschlägigen  technischen  Proceduren  vermittelt.  Die 
Erfolge  dieses  natürlich  in  engem  Rahmen  arbeitenden  Curses  sind  über- 
raschend, und  es  ist  vor  allem  Baronin  Gisela  Falke,  die  sich  mit  ausser- 
ordentlichem Geschick  dieser  Thätigkeit  widmet,  wie  schon  ihr  Kamin  mit 
Epheurankenwerk  auf  Weiss  darthut.  Auch  Jutta  Sika,  Therese  Trethan  und 
Bruno  Emmel  leisten  Treffliches. 

Erinnern  wir  schliesslich  noch  an  die  Meisterwerke  des  Specialcurses 
für  Spitzenzeichnen  (Professor  Hrdlicka),  dessen  im  Centralspitzencurs 
ausgeführte  Arbeiten  im  vorigen  Jahre  in  Paris  die  Bewunderung  aller  Fach- 
kreise erregten,  und  an  die  tüchtige,  auf  solider,  zeichnerischer  Grundlage 
und  emsigstem  Studium  der  Natur,  vor  allem  von  Blumen,  Pflanzen  und 
Thieren  ruhende  Thätigkeit  der  Abtheilung  für  ornamentales  Zeichnen 
(Professor  Schulmeister),  sowie  an  die  Leistungen,  welche  der  von  Kenner 
geführte  Curs  für  Lehramtscandidaten  und  die  theoretischen  Curse  für 
Stillehre  (Professor  Ginzel),  technisches  Zeichnen  (Professor  Kajetan)  und 
Anatomie  (Dr.  Heller)  aufweisen,  so  haben  wir  alle  der  vielen,  emsigen, 
erfolgreichen  Arbeit  gedacht,  welche  an  unserer  Schule  geleistet  wird  zum 
Zwecke  der  Heranbildung  einer  neuen  Generation  von  Künstlern,  die  dem 
österreichischen  Kunsthandwerke  hoffentlich  immer  Ehre  machen  wird. 
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EINE  IDEALE  OFFICIERSWOHNUNG  VON 
P.  G.  KONODY-LONDON 

IE  Ereignisse  der  beiden  letzten  Jahre  in  Südafrika 
haben  die  Augen  der  ganzen  Welt  auf  die 
englischen  Armeezustände  gelenkt  und  grelles 
Licht  auf  gewisse  Übelstände  geworfen,  welche 
die  natürliche  Folge  des  vorherrschenden 
Systems  sind.  Zu  diesen  gehört  vor  allen 
Dingen  die  Schwierigkeit  — fast  könnte  man 
sagen  Unmöglichkeit  — eines  Avancements 
von  der  Stufe  des  gemeinen  Soldaten  in  das 
Officierscorps.  Im  demokratischen  England  ist 
eben  der  Officiersberuf  von  dem  des  Soldaten 
strenge  geschieden  und  von  Alters  her  eines  der  Vorrechte  der  besitzenden 
oder  betitelten  Classen  geblieben.  Der  Officier  muss  ein  Gentleman  sein  und 
Privatvermögen  besitzen.  Seine  Besoldung  allein  versetzt  ihn  nicht  in  die 
Lage,  seinen  noth wendigsten  socialen  Verpflichtungen  nachkommen  zu 
können,  und  diese  Verpflichtungen  bilden  die  Grundlage  des  Corpsgeistes. 
Ihre  Verabsäumung  würde  in  den  meisten  Fällen 
zu  erzwungener  Resignation  führen. 

Wenn  man  bedenkt,  dass  die  Officiere  der  eng- 
lischen Armee  fast  ausschliesslich  aus  den  ,, Upper 
Ten  Thousand“  recrutirt  sind,  aus  Männern,  die  an 
eine  kostspielige  und  luxuriöse  Lebensweise  gewöhnt 
sind,  muss  es  einen  komisch  berühren,  wenn  man 
hört,  in  welch  karger  Weise  der  Staat  für  den  häus- 
lichen Comfort  dieser  verwöhnten  Leute  sorgt.  Vor 
kurzer  Zeit  wurde  von  einem  Mitgliede  des  englischen 
Unterhauses  im  Laufe  einer  Debatte  die  Frage  auf- 
geworfen, woraus  die  vom  Staate  bewilligte  Einrich- 
tung einer  Officierswohnung  bestehe,  und  von  Mr.  Brod- 
rick  auf  folgende  Weise  beantwortet:  ,,Die  von  der 
Regierung  bewilligten  und  gelieferten  Einrichtungs- 
stücke bestehen  aus  zwei  Stühlen,  einem  Tische, 
einem  Schüreisen,  einer  Kohlenschaufel  und  einer 
Kohlenzange!“ 

Diese  Liste  dürfte  wohl  kaum  den  bescheidensten 
Ansprüchen  genügen,  und  so  sieht  sich  denn  der 
Officier  gezwungen,  die  nothwendige  Ergänzung  aus 
eigenen  Mitteln  vorzunehmen.  Unter  den  gegenwär- 
tigen Verhältnissen  dürfte  es  dabei  schwer  fallen,  der 
modernen  Idee  gerecht  zu  werden,  dass  die  Einrich- 
tung einer  Wohnung,  um  stilgerecht  zu  sein,  den  „Erinnerung“,  von  J.  Wildburger 


Kunstgewerbeschule  des  k.  k. 
Österreichischen  Museums, 
Special- Atelier  für  Holzschnitzerei 
(Professor  Hermann  Klotz), 


40 


r 


298 


Kunstgewerbeschule  des  k.  k.  Österreichischen  Museums,  Fachschule  für  Malerei 
(Professor  Franz  Matsch),  Glasfenster,  entworfen  von  Erwin  Puchinger,  ausgeführt 

von  C.  Geylings  Erben 


Charakter  des  Insassen  in  der  allgemeinen  Anlage  und  in  jedem  Detail 
spiegeln  soll.  Denn  bei  allen  Fortschritten  englischer  Kunstindustrie  ist  alles, 
was  mit  Sport  im 
Zusammenhänge 
steht,  ziemlich  un- 
beachtet geblieben, 
und  Sport  liefert 
doch  dem  Officier 
zur  Friedenszeit 
das  Hauptlebens- 
interesse. 

In  der  vor  Kur- 
zem erÖffheten  mi-  des  k.  k.  österreichischen  Museums,  Fachschule  für  Malerei 

(Professor  Kolo  Moser),  Gefäss,  entworfen  von  Antoinette  Krasnik,  ausgeführt 
litärischen  Ausstel-  von  E.  Bakalowits  Söhne 
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Kunstgeweibeschule  des  k.  k.  Österreichischen 
Museums,  Fachschule  für  Malerei  (Professor 
Franz  Matsch),  Weihbrunnen,  entworfen  und 
ausgeführt  von  Hans  Pühringer 

lung  in  Earls  Court,  London,  hat  die 
Firma  Norman  and  Stacey  eine  Suite 
von  sieben  Zimmern  eingerichtet, 
durch  welche  nicht  nur  gezeigt  wird, 
was  für  Möglichkeiten  dem  Möbel- 
künstler und  Decorateur  geboten  sind, 
wenn  er  dem  militärischen  Geschma- 
cke  und  Anforderungen  Rechnung 
trägt,  sondern  auch,  was  durch  das  verständige  und  harmonische  Zusammen- 
arbeiten einer  Gruppe  von  jungen  Künstlern  mit  gemeinschaftlichen  Zielen 
und  Absichten  und  unter  intelligenter  Leitung  geleistet  werden  kann.  Norman 
and  Staceys  ,, Ideale  Officierswohnung“  ist  das  Werk  der  von  dem  Kunst- 
tapetenfabrikanten Alexander  Rottmann  geleiteten  ,,Hemlock  League“ 
(Schierling- Verein).  Der  sonderbare  Name  dieser  Genossenschaft  hat  eine 


Kunstgewerbesch'iile  des  k.  k.  Österreichischen 
Museums,  Special- Atelier  für  Ciaelierkunst 
(Professor  St.  Schwartz),  Handspiegel,  ent- 
worfen und  in  Silber  getrieben  von  Th.  Balfoort 
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Kunstgewerbeschule  des  k.  k.  Österreichischen  Museums,  Allgemeine  Abtheilung  (Professor  Josef  Breitner), 
,,Tauben“,  Studie  nach  der  Natur  von  Leopold  Resch 


symbolische  Bedeutung:  so  wie  die  einzelnen  Blütenstämme  des  Schierlings 
von  einem  gemeinsamen  Mutterstamme  nach  allen  Richtungen  abstreben 
und  doch  an  einem  Punkte  fest  Zusammenhalten,  so  sind  auch  die  einzelnen 
Zweige  der  Kunstindustrie,  von  denen  jeder  nach  einer  anderen  Richtung 
weist,  unlösbar  mit  dem  Mutterstamme  wahrer  Kunst  verknüpft.  Von 
ihm  abgelöst  erstirbt  die  einzelne  Blüte.  So  hat  denn  in  der  Hemlock 
League  jeder  Zweig  der  Kunstindustrie  einen  tüchtigen  Vertreter.  Alexan- 
der Rottmann 
selbst  beschäftigt 
sich  mit  dem  Ent- 
werfen von  Tape- 
ten und  Wanddeco- 
rationen,  Harry 
Napper  mit  Möbel- 
construction,  Paul 
Woodroffe  mit 
Buchschmuck  und 
Glasmalerei,  Mer- 
wyn  Lawrence  mit 
Sculptur,  F.  Cash 
mit  Beleuchtungs- 
körpern, C.  F.  Foul- 
kes  mit  Metall- 
arbeiten, und  C. 
Goldie  mit  decora- 
tiver  Malerei.  Ob- 
gleich die  meisten 
dieser  talentirten 
Künstler  ihr  bedeu- 

Kunstgewerbeschule  des  k.  k.  Österreichischen  Museums,  tendeS  Können 

Fachschule  für  Architektur  (Professor  Josef  Hoffmann),  Salon- 
schrank, entworfen  von  E.  Holzinger,  ausgeführt  von  G.  Gilgen  schon  wiederholt 
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Kunstgewerbeschule  des  k.  k.  Österreichischen  Museums,  Fachschule  für  Architektur  (Professor 
Josef  Hoffmann),  Kamin,  entworfen  von  Gisela  von  Falke,  ausgefdhrt  von  L.  & C.  Hardtmuth, 

Kupfertreibarbeit  von  Franz  Messner 


bewährt  haben,  treten  sie  doch  mit  dieser  Officierswohnung  zum  erstenmale 
als  Gruppe  vor  die  Öffentlichkeit. 

Der  Hauptpunkt,  der  bei  der  Einrichtung  und  Decoration  eines  Officiers- 
heims  zu  beachten  ist,  wäre,  dass  der  allgemeine  Plan  und  jedes  einzelne 
Stück  durchaus  charakteristisch  für  den  militärischen  Geist  sei.  Strenge 
Einfachheit  der  Formen,  der  jedoch  niemals  Bequemlichkeit  zum  Opfer 
gebracht  werden  darf,  muss  der  Hauptzug  sein.  Der  Soldatenberuf  und 
Sport  ermüden  den  Körper  und  verlangen  eine  Einrichtung,  die  Gelegenheit 
zur  Rast  bietet,  ohne  den  Eindruck  des  Verweichlichten  zu  machen.  Über- 
ladene Verzierung  wäre  nicht  am  Platze;  Louis  XV-  und  Louis  XVI-Stil 
ebensowenig  angebracht  als  Empire,  während  mittelalterliche  Gothik  nicht 
genügend  Comfort  bietet.  Gleichzeitig  muss  die  im  Officiersleben  so  wichtige 
Beschäftigung  mit  Sport  berücksichtigt  werden.  Dass  man  alle  diese 
Bedingungen  erfüllen  kann,  ohne  der  künstlerischen  Wirkung  Abbruch  zu 
thun,  ist  aus  dieser  ,, Idealen  Officierswohnung“  zu  ersehen. 
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Kunstgewerbeschule  des  k.  k.  Österreichischen  Museums,  Fachschule 
für  Bildhauerei  (Professor  Arthur  Strasser),  Schmuckcassette, 
entworfen  und  modellirt  von  V.  Suchanek 


Die  einfache  Vor- 
nehmheit und  Zweck- 
mässigkeit dieser  Räu- 
me, die  vollständige 
Harmonie  in  Gesammt- 
wirkung  und  Details 
sind  derart,  dass  man 
sofort  Geist  und  Hand 
wahrer  Künstler  wittert 
und  sieht,  dass  man 
nicht  den  Erzeugnissen 
blosser  Handwerker  ge- 
genübersteht, die  sich 
nicht  über  die  mecha- 
nische Vervielfältigung 
traditioneller  Muster 
und  Stilart  schwingen 
können.  Die  Schönheit 

dieser  Räume  liegt  eben  darin,  dass  sie  keinem  Geschäftsgeiste  entsprungen 
sind,  sondern  das  Resultat  der  Bemühungen  individueller  Künstler  repräsen- 

tiren,  welche  ihre  per- 
sönlichen Begabun- 
gen zur  Erreichung 
eines  vollkommenen 
Ensembles  verwer- 
teten. Die  Wirkung 
eines  gewöhnlichen 
W ohnzimmers 
gleicht  nur  allzu  häu- 
fig der  einer  Theater- 
vorstellung, in  wel- 
cher jeder  Schau- 
spieler versucht,  se- 
parat und  auf  Kosten 
des  Stückes  zur  Gel- 
tung zu  kommen. 
Dieselbe  Regel  wie 
beim  Spielen  gilt  auch 
beim  Einrichten  und 
Decoriren:  Eine 
schöne  Wirkung 
kann  nur  erzielt  wer- 
den, wenn  das  Ein- 
zelne dem  allgemei- 
nen  Plane  unterge- 

Kunstgewerbeschule  des  k.  k.  Österreichischen  Museums,  Fachschule  für  ^ ^ 

Architektur  (Professor  Josef  Hoffmann),  Schrank,  entworfen  von  Else  Ordnet  wirdj  GlanZ- 

Unger,  ausgeführt  von  G.  Gilgen 
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Kunstgewerbeschule  des  k.  k.  Österreichischen  Museums,  Fachschule 
für  Bildhauerei  (Professor  Arthur  Strasser),  Costümstudie,  entworfen 
und  modellirt  von  Michael  Powolny 


effecte  sind  unzulässig, 
und  der  Decorateur  muss 
Hand  in  Hand  mit  dem 
Möbelzeichner  arbeiten. 

Dieses  ist  die  erste 
Regel,  die  von  den  Mit- 
gliedern der  Hemlock 
League  befolgt  wurde. 
Von  kaum  geringerer 
Bedeutung  ist  die  fol- 
gende: die  Räume  einer 
Wohnung  müssen  nicht 
nur  an  sich  harmonisch 
und  stilgerecht  sein,  son- 
dern auch  eine  angeneh- 
me Wechselwirkung  aus- 
üben. Das  ideale  Haus 
soll  ge  wissermassen  einem 
wohlgeordneten  Menu 
ähneln.  Es  genügt  nicht,  eine  Folge  von  Gerichten  auf  den  Tisch  zu  stellen, 
von  denen  jedes  an  sich  selbst  ein  Leckerbissen  ist,  der  sich  aber  nicht 
mit  seinem  Vorgänger  oder  Nach- 
folgerverträgt. Der  Kochkünstler  wird 
durch  jeden  Gang  den  Gaumen  für  das 
nächste  Gericht  vorbereiten  und  den 
Appetit  reizen,  anstatt  ihn  möglichst 


Kunstgewerbeschule  des  k.  k.  Österreichischen 
Museums,  Fachschule  für  Bildhauerei  (Pro- 
fessor Arthur  Strasser),  Dreifuss,  entworfen  und 
modellirt  von  Franz  Kucharzyk 


Kunstgewerbeschule  des  k.  k.  Österreichischen 
Museums,  Fachschule  für  Architektur  (Professor 
Josef  Hoffmann),  Lehnstuhl,  entworfen  von 
Wilhelm  Schmidt,  ausgefUhrt  von  L.  Löwy 
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schnell  zu  verscheu- 
chen. So  muss  es  auch 
um  die  ideale  Woh- 
nung bestellt  sein.  Je- 
der Raum  sei  künst- 
lerisch vollkommen, 
gleichzeitig  aber  sei 
darauf  Rücksicht  ge- 
nommen, dass  des  Be- 
schauers Auge  nicht 
beleidigt  wird,  wenn 
er  von  einem  Zimmer 
in  das  nächste  tritt. 
Von  welcher  Beschaf- 
fenheit auch  immer  der 
Einzelplan  jedes  Zim- 
mers sein  mag,  voll- 
ständige Harmonie 
muss  auch  herrschen, 
wenn  bei  offenen 
Thüren  das  Auge  von 
Raum  zu  Raum 
schweift. 

Durchaus  englisch 
sind  die  von  Harry 
Napper  entworfenen 
Möbel  der  idealen 
Oificierswohnung,  und 
das  ist  wohl  das  höch- 
ste Lob,  das  man 
ihnen  spenden  kann,  da  doch  alles,  was  man  an  modernen  Möbeln  bewun- 
dernswertfindet, von  England  ausgeht.  Die  moderne  französische  Möbelkunst 
kehrt  mehr  und  mehr  zum  Louis  XV- Stil  zurück;  die  Belgier  zwingen  das 
Holz  in  Curven  und  Formen,  die  mit  dem  natürlichen  Wachsthum  in  crassem 
Widerspruche  stehen;  in  Deutschland  und  anderen  Ländern  verziert  man 
die  Möbel  so  übermässig,  dass  sie  den  Charakter  von  Gebrauchsstücken 
verlieren. 

In  England  schafft  man  Sessel  und  Tische  und  Betten,  die  auf  con- 
structiver  Basis  beruhen  und  sinngerecht  sind.  Nappers  Entwürfe  sind 
künstlerisch,  solid  und  mit  Rücksicht  auf  Bequemlichkeit  construirt.  Ver- 
zierungen sind  mit  lobenswerter  Enthaltsamkeit  angebracht,  meist  um  grosse 
Flächen  in  gefälliger  Weise  zu  brechen.  Mit  einem  Wort,  es  sind  dies 
künstlerisch  verzierte  Gebrauchsstücke  und  nicht  phantastische  Ideen,  die 
einem  praktischen  Gebrauche  gewaltsam  und  auf  widersinnliche  Weise 


Kunstgewerbeschule  des  k.  k.  Österreichischen  Museums,  Atelier 
für  das  Spitzenzeichnen  (Professor  J.  Hrdlicka),  Spitzenkragen, 
entworfen  von  F.  Hofmanninger 


Kunstgewerbeschule  des  k.  k.  Österreichischen  Museums,  Atelier  für  das  Spitzenzeichnen  (Professor  J.  Hrdlicka), 
Spitzenkragen,  entworfen  von  W.  Suchomel,  ausgeführt  am  k.  k.  Central-Spitzencurs 


angepasst  wurden.  Dabei  verschmäht  Harry  Napper  keineswegs  die  An- 
wendung der  Curve.  Dieselbe  spielt  sogar  eine  bedeutende  Rolle  in  seinen 
Entwürfen,  ist  aber  niemals 
übertrieben,  niemals  unnatür- 
lich. Die  Pendeluhr  und  die 
Kaminverkleidung  in  der  Vor- 
halle sind  gute  Beispiele  sei- 
nes Stiles.  Höchst  originell  ist 
auch  der  Militärrockständer, 
bei  welchem  die  Kleider- 
haken durch  dem  Entwurf 
einverleibte  Kleiderstrecker 
ersetzt  sind,  und  der  ausser- 
dem praktische  Vorrichtun- 
gen für  Säbel,  Polo-Stöcke 
u.  s.  w.  enthält. 

Die  Farbe  der  Möbel  ist 
in  jedem  Raume  durch  die 
Wandverkleidungen  be- 
stimmt, die  zu  den  besten 
Erzeugnissen  der  Rottmann’- 
schen  Tapetenfabrik  gehören. 

Mr.  A.  Rottmann  hat  mehrere 
Jahre  seines  Lebens  in  Japan 

zugebracht  und  sich  manche  Kunstgewerbeschule  des  k.  k.  Österreichischen  Museums, 

der  unvergleichlichen  japani-  spitzenzeichnen  (Professor  J.  Hrdlicka), 

® j x"  Taschentuch,  entworfen  von  W.  Suchomel,  ausgefuhrt 

sehen  Decorationsideen  zu  am  k.  k.  Central-Spitzencurs 
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eigen  gemacht,  speciell  die 
Anwendung  von  Schablonen 
für  Tapeten. 

Die  Wände  der  Vorhalle 
sind  mit  einem  braunen,  sei- 
denartigen Papier  verkleidet, 
das  von  einem  Fries  aus 
,,Sargia“-Tuch  gekrönt  ist. 
Or  vieux,  braun  und  grün  sind 
die  Farben  des  Frieses,  ein 
conventionell  behandeltes 
,, Hirsch  und  Baum“-Muster. 
Die  Möbel  sind  aus  lichtem 
Eichenholz  gezimmert,  ele- 
gantin der  Form  und  äusserst 
zweckmässig.  Originell  sind 
auch  die  Flügelthüren  aus  ge- 
triebenem Kupfer,  durch  wel- 
che der  Kamin  abgeschlossen 
werden  kann.  Die  drei  Felder 
in  der  Holzverkleidung  über 
dem  Kamin  sind  von  C.  Goldie 
mit  den  Wappen  von  Eng- 
land, Schottland  und  Irland 
bemalt. 

Aus  dieser  Vorhalle,  die  — 

Kunstgewerbeschule  des  k.  k.  Österreichischen  Museums,  Allgemeine  wie  dieS  in  England  SO  häufig 
Abtheilung  (Professor  Alfred  Roller),  Placatentwurf  von  Anton  Kling  ^^gj.  Fall  ist  eigentlich  einen 

gemüthlichen  Wohnraum  bil- 
det, tritt  man  in  das  Speisezimmer,  wo  Roth  und  Schwarz  die  vorherrschenden 
Farben  sind.  Anstatt  der  üblichen  Tapeten  ist  hier  ein  rother  Stoff  mit  verticalen 
Streifen  und  regelmässig  wiederholten  heraldischen  Löwen  und  Tudor-Rosen 
als  Wandverkleidung  verwendet.  Die  Stühle  — aus  schwarz  gebeiztem  Eichen- 
holze, wie  alle  übrigen  Einrichtungsstücke  — sind  mit  rothem  Leder  überzogen. 
Eine  wunderschöne  Wirkung  ist  durch  Anwendung  von  glänzend  polirtem 
Aluminium  für  alle  Metallbeschläge,  Kaminthüren,  elektrische  Beleuchtungs- 
körper etc.  erzielt.  Sogar  der  der  Credenz  einverleibte  Spiegel  ist  nicht  aus 
Glas,  sondern  aus  diesem  so  selten  im  Hause  verwendeten  Metalle.  In  dem 
Felde  der  Holzverkleidung  über  dem  Kamine  befindet  sich  ein  Basrelief; 
,,A  Story  from  the  Veldt“  von  M.  Lawrence  und  eine  Scene  aus  dem  Buren- 
krieg vorstellend.  Von  demselben  Bildhauer  ist  auch  eine  famose  Statuette 
des  schneidigen  Cavalleriegenerals  French  im  ,,Ante-room“. 

Der  nächste  Raum  ist  ein  reizendes  kleines  Boudoir  mit  lichter  Holz- 
vertäfelung, deren  Felder  mit  ,,Sarras“,  einer  Art  Spitzentapete  in  Relief 
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verziert  sind.  Elfenbein  und 
lichtes  Chartreusegrün  sind 
die  Hauptfarben  der  Wände, 
während  die  Möbel  aus  ein- 
gelegtem rosenholzfarbigem 
Mahagony  mit  Beschlägen  aus 
mattem  Zinn  bestehen.  Es 
dürfte  schwer  sein,  sich  eine 
entzückendere  und  zartere 
Combination  von  Farben  vor- 
zustellen. 

Es  folgt  ein  Ante-room  in 
streng  militärischem  Charakter. 

Ich  habe  absichtlich  die  eng- 
lische Bezeichnung  beibe- 
halten, da  die  wörtliche  Über- 
setzung ,, Vorzimmer“  kaum 
dem  Sinne  entsprechen  würde. 

Es  ist  dies  in  Wirklichkeit 
der  Hauptwohnraum,  Arbeits- 
zimmer, Rauchzimmer,  Em- 
pfangszimmer vereint.  Hier 
fand  Harry  Napper  reichlichen 
Spielraum  für  seine  Geschick- 
lichkeit in  praktischer  Con- 
struction.  Jedes  Stück  ist  seinem 
Zwecke  bewundernswert  ange- 
passt, so  der  Doppelschreib- 
tisch, an  welchem  zahllose 
Brieffächer,  Laden,  Papierkorb  in  ingeniöser  Weise  in  möglichst  beschränk- 
tem Raume  angebracht  sind;  die  ledergepolsterte,  als  Bank  dienende  Balu- 
strade um  den  Kamin,  dessen  Verkleidung  ein  elektrisches  Licht  als  inte- 
gralen Theil  des  Entwurfes  enthält,  die  bequeme  Lehnbank,  an  deren  Rück- 
wand auf  ganz  natürliche  Weise  ein  Uhrgehäuse  untergebracht  ist,  und  die 
behaglichen  Lehnstühle.  Mattgrüne,  gepresste  Leinwand  mit  einem  schablo- 
nirten  ,,Fuchs“-Fries  bildet  die  Wanddecoration.  Die  heraldische  Glas- 
malerei ist  das  Werk  von  Paul  Woodroffe. 

Sehr  beachtenswert  ist  der  um  das  Spielzimmer  laufende  Fries  — eine 
Procession  der  Spielkarten  verschiedener  Farben  darstellend.  Die  Tapete 
darunter  ist  aus  gepresstem,  goldenem  Lederpapier.  Als  Decorationsmotiv 
sind  im  ganzen  Raume,  auf  den  Fensterscheiben,  Bücherkasten,  Cigarren- 
kästchen und  sonstigen  Möbeln,  die  vier  Suiten  der  Spielkarten  verwendet. 

Es  bleiben  noch  die  beiden  Schlafzimmer,  deren  eines  — ein  Jung- 
gesellenzimmer — mit  einem  famosen  Fries  ,,Der  Buchsbaumhain“  aus- 


Kunstgewerbeschule  des  k.  k.  Österreichischen  Museums, 
Fachschule  für  Malerei  (Professor  Kolo  Moser),  Studie  von 
R.  Neuwirth 
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Eine  ideale  Officierswohnung,  Durchblick  aus  der  Vorhalle 


gestattet  ist.  Die  Tapete  besteht  aus  einem  einfachen  Linienmuster,  das  auf 
gelblich-braunem,  granulirtem  Papier  gedruckt  ist;  die  Einrichtung  aus  licht 
gebeiztem  Eichenholz.  Das  prächtige  Doppelschlafzimmer  ist  in  einem 
Farbenplan  von  graublau  und  dunkelrosa  gehalten.  Die  Wandfüllung  ist  ein 
Tulpenmuster  auf  blauem  ,, Grastuch“,  der  Fries  ein  gepresstes  Relief  in  Blau 
und  Silber;  die  Möbel  sind,  dem  allgemeinen  Plane  entsprechend,  aus 
schwarzblau  gefärbtem  Eichenholze  hergestellt. 

Zum  besonderen  Lobe  aller  betheiligten  Künstler  sei  noch  erwähnt, 
dass  das  Gebäude,  welchem  diese  ,, ideale  Officierswohnung“  einverleibt 
wurde,  nichts  als  eine  temporär  errichtete  Ausstellungsbude  ist,  deren  Haupt- 
material aus  Pappendeckel  besteht,  und  die  der  künstlerischen  Behandlung 
ungemeine  Schwierigkeiten  entgegenstellte.  So  haben  zum  Beispiel  die  Thür- 
öffnungen eine  abnorme  Breite  und  eine  fast  quadratische  Gestalt,  die  sich 
kaum  für  Decorationszwecke  eignet.  Die  originellen  Formen  der  Thürver- 
kleidungen legen  ein  beredtsames  Zeugnis  für  H.  Nappers  Erfindungsgabe  ab. 
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Eine  ideale  Officierswohnung,  Ecke  aus  der  Vorhalle 

AUS  DEM  WIENER  KUNSTLEBEN  h»  VON 
LUDWIG  HEVESI-WIEN  i» 

Die  EPHESUS-FUNDE.  Der  ehemalige  Theseustempel  im  Volksgarten  ist  jetzt 
der  Schauplatz  einer  wichtigen  Ausstellung,  die  am  ii.Juni  durch  den  Kaiser  als 
ersten  Besucher  in  Augenschein  genommen  wurde.  Oberstkämmerer  Graf  Abensperg- 
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Traun  hatte  die  einleuchtende  Idee,  dort 
die  wichtigsten  Fundstücke  aus  Ephesus 
aufstellen  zu  lassen,  wo  seit  1895  An- 
regung des  damaligen  Unterrichtsministers 
Freiherrn  v.  Gautsch  durch  Hofrath  Benn- 
dorf Ausgrabungen  begonnen  wurden  und 
jetzt  durch  das  k.  k.  archäologische  Institut, 
unter  Leitung  des  Dr.  Rudolf  Heberdey,  fort- 
geführt werden.  Es  ist  dort  ein  Grundstück 
von  etwa  60  Joch,  antiker  Stadtgrund,  erwor- 
ben und  durch  einen  zwei  Kilometer  langen 
Ableitungscanal  so  weit  entwässert  worden, 
dass  man  nicht  mehr  wie  früher  alles  aus 
3 Fuss  tiefem  Grundwasser  herausfischen 
muss.  Bereits  sind  vom  alten  Ephesus  bedeu- 
tende Objecte  blosgelegt:  ein  Stück  Quai,  die 
römische  Agora  (70  Meter  im  Geviert),  mit 
einer  10  Meter  tiefen  Säulenhalle  umgeben, 
sculpturengeschmückte  Propyläen,  Prunk- 
bauten am  Hafen,  darunter  ein  Thor  mit 
drei  Durchgängen,  ein  zweistöckiger  decora- 
tiver  Strassenabschluss  (II.  Jahrhundert 
n.  Chr.),  eine  500  Meter  lange  und  20  Meter 
breite  Hallenstrasse  zwischen  Hafen  und 
Theater,  das  Theater  selbst  (Zeit  des  Lysi- 
machos,  unter  Domitian  umgebaut),  ein 
Prachtsaal  von  16  : 32  Meter,  ein  denk- 
malartiger Rundbau  von  zwei  Stockwerken  in  ganz  freiem  Stil  u.  s.  f.  Das  Artemision 
selbst  befindet  sich  ausserhalb  des  später  meerwärts  verlegten  Ephesus,  das  nämlich  durch 
die  Anschwemmungen  der  Kaystrosniederung  seinen  Küstensaum  verloren  hatte,  am 
Fusse  eines  87  Meter  hohen  Hügelrückens,  der  eine  mittelalterliche  Burg  und  das  Dorf 
Ajasoluk  trägt.  Die  energischen,  aber  planlosen  Grabungen  J.  T.  Woods  (1863  — 1870) 
haben  das  alles  trostlos  durcheinandergeworfen.  An  den  plastischen  Werken  selbst  hat 
der  Gothenbrand  von  262  n.  Chr.  und  frühchristlicher  Glaubenseifer  sein  Zerstörungswerk 
gründlichst  gethan.  Es  ist  alles  kurz  und  klein  geschlagen,  so  dass  alle  nach  Wien 
gelangten  Gegenstände  aus  zahllosen  Scherben  und  Brocken  zusammengefügt  werden 
mussten.  Director  v.  Schneider  hat  diese  Arbeit  mit  Hilfe  des  Bildhauers  Wilhelm  Sturm 
jun.  durchgeführt.  Die  Hauptfigur  zum  Beispiel  wurde  aus  234  morschen,  durch  Schlacke, 
Erde  und  Oxyde  ganz  unkenntlich  gewordenen  Bronzestücken,  nachdem  sie  ausgeglüht 
worden,  durch  nicht  weniger  als  1800  Schraubstifte  förmlich  zusammengenestelt,  die  noch 
verbleibenden  Lücken  mit  Steinkitt  gefüllt,  eine  Arbeit  von  ii/g  Jahren.  In  dieser  mühsam 
reconstruirenden  Weise  wurden  fast  alle  diese,  zum  Theil  höchst  kostbaren  Kunstwerke 
gerettet  und  gewonnen.  Die  erwähnte  Bronzefigur  (1*925  Meter  hoch)  ist  ein  junger 
Athlet,  der  mit  der  strigilis  sein  linkes  Handgelenk  glattschabt.  Also  ein  Apoxyomenos, 
aber  nicht  vom  schlanken,  eleganten  Typus  des  Lysippischen,  sondern  noch  in  früherer 
Weise  derber,  ,,polykletischer“,  aufgefasst,  aber  mit  starkem  praxitelischem  Einschlag. 
Letzteres  ist  auffallend  am  Kopfe,  der  übrigens,  was  lebensvolle  Behandlung  des  Haares 
betrifft,  die  höchste  Meisterschaft  bekundet.  Die  mächtige  Entwicklung  der  Schultern, 
des  oberen  Rückens,  die  kraftvolle  Bildung  der  Beine  sind  überaus  wirksam.  Das  Werk 
ist  jedenfalls  ein  attisches  Original  aus  der  Mitte  des  IV.  Jahrhunderts;  Repliken 
davon  finden  sich  zahlreich,  so  in  den  Uffizien.  Noch  zwei  andere  Bronzen  sind  hoch- 
interessant. Das  Obertheil  eines  Lychnuchos  (Lampenträgers)  steht  sogar  an  Erfindung 


Eine  ideale  Officierswohnung,  Militärrock-  Eine  ideale  Officierswohnung,  Stock-  und 

Ständer  Schirmständer 

einzig  in  der  antiken  Plastik  da.  Es  besteht  aus  fünf  gesonderten  Gussstücken  (sie  waren 
in  25  Stücke  zerbrochen).  Das  Kernstück  ist  eine  Doppelbüste  des  Herakles  im  Schleier 
der  Omphale  und  der  Omphale  im  Löwenfell  des  Herakles.  Daran  fügen  sich  rechts  und 
links  je  zwei  Voluten,  die  sich  in  henkelartiger  Krümmung  S-förmig  abwärts  biegen  und 
in  reizenden  Eroten  mit  Heraklessymbolen  enden.  Über  einem  der  beiden  Gesichter  ist 
als  Applike  der  ruhende  Herakles  angebracht;  die  entsprechende  ruhende  Omphale  der 
Gegenseite  fehlt.  Ein  reichgeschmücktes  jonisches  Capital  mit  rechteckiger  Platte  bildet 
den  Abschluss  des  höchst  merkwürdigen  Gebildes.  Eine  dritte  Bronze,  die  vielleicht  zum 
Fusse  dieses  Lampenträgers  gehört  hat,  ist  eine  Gruppe:  Herakles  im  Kampfe  mit  einem 
Centauren,  der  sich  als  Waffe  einen  Ast  vom  dabeistehenden  Apfelbaume  gebrochen  hat. 
Herakles  hält  das  eine  Vorderbein  des  Centauren  gefasst.  Die  Composition  ist  sehr 
originell  und  gibt  nach  allen  Seiten  den  nämlichen,  trichterförmig  auseinandergehenden 
Umriss.  Der  Kopf  des  Centauren  ist  nach  einem  Kopfe  im  Conservatorenpalast  zu  Rom 
glücklich  ergänzt.  Das  älteste  Fundstück  dürfte  wohl  ein  Dionysos-Torso  in  langem 
Gewände  sein.  Sehr  interessant  sind  ferner  ein  kleiner  Aphrodite-Torso  (Marmor)  von 
weichster  Modellirung,  ein  marmorner  Mädchenkopf  nach  Bronze  original  von  einer 
gewissen  strengen  Liebenswürdigkeit,  bei  einfachster  Behandlung,  dann  eine  decorative 
Marmorgruppe:  sitzender  Knabe,  der  eine  Ente  festhält  und  mit  dem  rechten  Arm  eine 
abwehrende  Bewegung  macht  (man  erinnert  sich  unwillkürlich  an  die  Kinder  Raphael 
Donners  auf  der  Treppenbrüstung  des  Schlosses  Mirabell).  Zwei  Marmorreliefs  stellen 
Jagdscenen  von  Eroten  dar,  wobei  gelegentlich  ein  Motiv  an  Pergamenisches  erinnert. 
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Eine  ideale  Officierswohnung,  Fries  aus  der  Vorhalle 


Ein  drittes  Relief  zeigt  einen  Reiterkampf  zwischen  Römern  und  Galatern.  Verschiedene 
Köpfe  sind  zum  Theil  sehr  hervorragend.  Ein  grosses  Marmorcapitäl  zeigt  den  Akanthus 
in  eigenthümlich  magerer,  scharfer  Behandlung  und  verschiedenes  Detail  fast  schon 
byzantinisch  anmuthend.  Eine  Marc  Aurel-Statue  (Marmor)  ist  weniger  verdienstlich. 
Unter  einigen  nicht-ephesischen  Stücken  ist  besonders  die  Halbfigur  eines  Mädchens  von 
einem  Grabmal,  Kalkstein,  zweite  Hälfte  des  IV.  Jahrhunderts,  aus  Durazzo,  wegen 
ihrer  tanagräisch  schlichten  Anmuth  zu  loben;  es  wurde  mit  Glück  eine  entsprechende 
Grabnische  für  sie  angefertigt.  Auch  ein  attischer  Marmorkopf  des  Plato,  in  höherem 
Alter,  ist  ein  feines  Werk.  Schliesslich  seien  elf  ephesische  Säulen  aus  den  prächtigsten 
Marmoren,  Alabaster-Onyxen  und  Breccien  (besonders  schön  Giallo  und  Verde  antico) 
hervorgehoben,  die  in  ihrem  neuen  Schliff  ganz  feinschmeckerisch  wirken.  Die  Ausstellung 
hat  selbstverständlich  Aufsehen  hervorgerufen  und  lässt  für  die  Zukunft  der  Ausgrabungen 
das  Beste  hoffen. 

JOHANN  VICTOR  KRÄMER.  Die  elfte  Ausstellung  der  Secession  war,  wie  die 
zehnte,  ganz  aus  eigener  Kraft  der  Vereinigung  bestritten.  Oder  vielmehr  aus  eigener 
Kraft  eines  einzigen  ihrer  Genossen.  J.  V.  Krämer,  der  vorigen  Herbst  nach  zweijähriger 
Verschollenheit  wieder  in  Wien  eingerückt  ist,  hat  zwei  emsige  Studienjahre  im  Orient 
verbracht.  In  Ägypten  bis  nach  Nubien  hinauf  und  im  Heiligen  Lande  bis  an  den  Orontes 
und  Baalbek  hinein.  Er  hat  in  der  That  eine  reiche  Ausbeute  von  Gemälden  wie  von 
Zeichnungen,  mit  denen  er  ein  Palästinawerk  zu  illustriren  gedenkt.  Die  Palästinabilder 
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Krämers  haben  einen  eigenen  Reiz,  denn  er  ist  eine  naive  Seele,  in  der  eine  besondere  Art 
von  künstlerischer  Frömmigkeit  ruht.  Er  ist  voll  biblischer  Stimmung  und  alles  Erlebte 
wird  ihm  zum  Gleichnis.  Die  heiligen  Stätten  regen  freilich  dazu  an.  Diese  merkwürdigen 
Bodenbildungen,  die  mitunter  an  die  Photographien  todter  Landschaften  aus  dem  Monde 
erinnern,  diese  Menschen,  die  noch  heute  die  Profile  von  damals  im  Gesichte  und  die 
Stickereimotive  von  damals  an  den  Kleidern  haben,  dieses  kanaanitische,  midianitische, 
gibeonitische  Element,  dieses  Veilchenblau  der  moabitischen  Berge,  dieses  Goldgelb  der 
Jordanvegetation  an  der  Taufstelle  Christi,  diese  Schafherden  von  Fettschwänzen,  mit 
denen  noch  immer  der  ,,gute  Hirt“  mit  dem  Lämmiein  in  den  Armen  geht  — es  ist  noch 
immer  lebendige  Bibel.  Der  Künstler  hat  in  Aquarell  und  Tempera  viel  von  dem 
Stimmungszauber  und  der  ,, Patriarchenluft“  dieser  Gegenden  festgehalten.  Es  ist  Sonnen- 
brand darin  und  Geflimmer  von  blauen  Himmelsreflexen  in  unzähligen  Sandkrystallen,  so 
dass  die  Wüste  einem  Meere  gleich  den  Himmel  wiederspiegelt.  Das  optische  Phänomen 
beschäftigt  ihn  mitunter  auch  in  ganz  modern  naturforscherischer  Weise.  Auf  einem 
Aquarell  von  Baalbek  hat  er  zum  Beispiel  mit  grosser  Virtuosität  den  Effect  wieder- 
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gegeben,  den  man  fühlt,  wenn  man  einen  Augenblick  in  die  Sonne  geschaut  hat  und  dann 
durch  Wendungen  des  Augapfels  die  kleine  kreisrunde  Scheibe  auf  der  Netzhaut,  von 
complementärem  Blauviolett,  durch  die  ganze  Umgebung  spazieren  führt.  Ein  kühnes 
Experiment  des  Malers,  dem  man  aber  bei  so  eigenthümlicher  malerischer  Wirkung  nicht 
grollen  kann.  Auch  die  Figurenbilder  sind  oft  von  fühlbarer  Wahrheit  der  exotischen  Farbe 
und  Typik.  Angesichts  des  Widerstrebens  jener  Morgenländer,  sich  malen  zu  lassen,  hatte 
der  Künstler  sich  auf  eine  fliegende  Schnelltechnik  einzurichten.  Manchmal  wischte  er  aus  dem 
Dunklen  die  Lichter  des  Grundes  einfach  heraus.  Oder  er  begann  eine  Vedute  (Omar- 
Moschee)  mit  der  Feder  zu  zeichnen  und  leicht  zu  tönen,  aber  die  Schönheit  des  Motivs 
lockte  ihn  immer  weiter  in  die  Farbe,  und  er  hatte  schliesslich  ein  saftiges  Aquarellbild 
gemalt.  Neben  den  Palästinabildern  hat  Krämer  auch  Sachen  von  seinen  früheren  Studien- 
fahrten ausgestellt.  Grosses  und  Kleines  aus  Spanien,  Tanger,  Tunis,  Sicilien,  den  Hanse- 
städten, Holland.  Man  sieht  die  Wandlungen,  die  der  hochbegabte  Leopold  Müller-Schüler 
in  der  Farbe  durchmacht:  von  der  draufhauenden  Brillanz  des  Anfangs,  die  doch  noch 
nach  Schulrecept  schmeckt,  zu  den  vornehmen  Mässigungen  und  Tonschwebungen  der 


Ein  SPEISE- 
SAAL. Der 
Wiener  Bürgerstand 
will  wieder  Kunst  im 
Hause  haben.  Eine  Fir- 
ma soll  nicht  mehr  als 
unsolid  gelten,  wenn 
ihr  Chef  beim  Speisen 
oder  Schlafen  von 
Kunstwerken  umgeben 
ist.  Das  Beispiel  Niko- 
laus Dumbas  wirkt  da 
ohne  Zweifel  nach,  es 
ist  ein  Vermächtnis  für 
die  Wiener.  Neuestens 
hat  sieh  der  Fabrikant 
HerrG.Taussig  auf  der 
Schönbrunnerstrasse 
seinen  Speisesaal  von 
Josef  Engelhart  mit 
Scenen  aus  Wielands 

Oberon  ausmalen  lassen.  Besteller  und  Künstler  sind  dazu  zu  beglückwünschen,  denn 
es  ist  ein  sehenswerter  Raum  entstanden.  Der  viereckige  Saal,  der  mit  einer  Langseite 
an  einen  Wintergarten  stösst,  ist  ganz  hell  gehalten.  Die  Wandsockel  bis  in  Brusthöhe 
in  cremegrauem  stucco  lustro,  die  grossen  Bilderflächen  mit  weissem,  schwarz 
geädertem  Marmor  umrahmt,  der  auch  für  den  Kamin  verwendet  ist.  Die  weisse  Decke  mit 
Lorbeergezweig  in  Stuckrelief  überflochten  und  im  Viereck  von  einem  dichten  Streifen 
goldbronzenen  Lorbeers  umzogen,  der  in  der  Mitte  und  in  den  Ecken  zu  zierlichen  Kron- 
leuchterchen  auswächst;  die  Milchglaskugeln  der  elektrischen  Glühlichter  spriessen  gleich 
Früchten  reihen-  und  büschelweise  hervor.  Neben  , der  Glaswand  des  Wintergartens 
sind  zwei  kleinere,  an  den  drei  grossen  Wänden  drei  grosse  Scenen  gemalt.  Die  grossen 
sind  unten  jede  durch  eine  Mittelthüre,  beziehungsweise  den  Kamin  eingeschnitten. 
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Alhambrabilder,  dann 
wieder  in  Taormina 
zum  Haschen  des  Hu- 
schenden in  Licht  und 
Luft,  zum  Mitflattern 
und  Mitflimmern  der 
ganzen  Palette,  und 
wieder  im  Norden 
zum  sorgfältigen,  na- 
turwissenschaftlich 
genauen  Studium  des 
realen  Lebens  und 
seiner  malerischen  Er- 
scheinungsformen. Die 
Ausstellung  zählte  ge- 
gen 200  Nummern  und 
hat  dem  Künstler  viel 
genützt.  Es  wurde  auch 
ziemlich  gekauft. 
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Da  sehen  wir  denn  zunächst  Hüon  in 
den  Wald  reiten,  um  seine  abenteuer- 
liche Reise  um  des  Kalifen  Bart  und 
Zähne  zu  beginnen.  Dann  folgt  die 
grosse  Scene  der  Begegnung  mit 
Oberon,  dessen  Wunderhorn  die 
Mönche  und  Nonnen  zum  Tanzen 
bringt.  Hierauf  Hüons  Aufenthalt  bei 
der  tunesischen  Prinzessin,  die  ihn 
durch  Musik  und  Ballet  zu  unter- 
halten sucht.  Sodann  der  Heimritt  des 
Geprüften,  mit  seiner  Rezia  und  gros- 
sem Gefolge.  Schliesslich  noch  ein 
Schmalbild:  Hüon  und  Rezia  als  glück- 
liche Eltern  mit  dem  Söhnlein  Hüon- 
net.  Der  Künstler  warwohl  anderthalb 
Jahre  mit  grösster  Ausdauer  am  Werke 
und  hat  sich  gründliches  Modell- 
studium nicht  verdriessen  lassen.  Der 
Geist  seiner  zierlichen,  dabei  pikanten 
Zeichnung  und  des  luftigen,  moder- 
nen Colorits  ist  der  nämliche,  der 
seine  hübschen  Bilder  in  der  ersten 
Secessionsausstellung  (,,Der  Wind“ 
und  andere)  belebte.  Aber  auch  für 
den  populären  Humor  seiner  Gemüths- 
art  ist  Raum,  zum  Beispiel  bei  Schil- 
derung des  Mönchs-  und  Nonnen- 
tanzes, dessen  gemächliche  Embon- 
points  in  so  unerwünschten  Aufruhr 
gerathen.  Die  munteren  Gruppen 
haben  überall  ruhige,  teppichartig 
wirkende  Hintergründe:  der  Kloster- 
tanz, den  Kreuzgang  eines  romanischen 
Klosters,  die  Scene  bei  der  Prinzessin, 
eine  alhambrische  Architektur,  der 
Eine  ideale  Officierswohnung,  Tapete  aus  dem  Boudoir  Heimritt,  einen  grünen  ^A^ald  mit 

grauen  und  weissen  Stämmen.  Dabei 
sind  gewisse  Theile  dieser  Hintergründe,  zum  Beispiel  ein  bunter  Azulejos-Streifen  des 
maurischen  Baues,  zu  friesartiger  Wirkung  im  Saale  selbst  verwendet,  während  Bäume 
mit  bunten  Vögeln  sich  ungezwungen  als  Supraporten  nützlich  machen.  Die  heitere 
Wirkung  des  Ganzen  wird  noch  durch  das  verwendete  helle  Gold  erhöht.  Die  vielen 
Schmucksachen,  einzelne  Rüstungsstücke,  Waffen,  Harfen,  auch  ein  Theil  des  Vogel- 
gefieders sind  vergoldet,  und  zwar  auf  plastisch  aufgetragenem  Gips,  was  die  Decoration  um 
eine  Pikanterie  bereichert.  Die  Malerei  selbst  ist  in  Tempera  auf  dem  Mauergrund  aus- 
geführt, dünn  und  prima,  in  grossen  Flächen,  die  aber  doch  viel  Modulation,  auch  im 
Nackten,  gestatten.  Überhaupt  ist  viel  künstlerische  Feinschmeckerei  in  dem  ganzen 
Werke,  in  aparten  Pointirungen  der  Form,  wie  in  den  interessanten  Freilichtfarben,  mit 
blauem  Schwarz  und  dergleichen  Prismatik.  Natürlich  fehlt  es  auch  an  Porträts  aus  dem 
häuslichen  Kreise  nicht;  auch  der  Künstler  selbst  marschiert  im  Geleite  Hüons  und 
Rezias  mit.  Die  schöne  Arbeit  gehört  jedenfalls  zu  den  Hauptleistungen  der  Wiener 
Modernen. 


317 


Eine  ideale  Officierswohnung,  Das  „Ante-room“ 


M ATSCHS  DKCKKNGEMÄLDK.  Im  Studio  des  Professors  Franz  Matsch 
sahen  wir  neulich  sein  grosses  Mittelbild  (g'y  X 6 Meter)  für  die  Decke  der  Aula 
vollendet.  Es  heisst:  „Der  Sieg  des  Lichtes  über  die  Finsternis.“  Fünf  Arbeitsjahre  sind 
daran  vorübergegangen,  und  während  dieserZeit  hat  die  grosse  Umwälzung  in  der  modernen 
Kunst  stattgefunden.  Sie  hatte  eben  noch  Zeit,  die  Technik  der  Ausführung  zu  beeinflussen,  in 
der  das  Princip  des  analytischen  Farbenauftrages  vorherrscht.  Die  Aufgabe  war  durchaus 
nicht  günstig,  da  der  Stoff  sich  ganz  in  akademischen  Abstractionen  bewegt  und  ein  blutlose 
Begriffsmalerei  bedingt,  während  Matschs  Stärke  doch  gerade  darin  besteht,  dem  Auge  als 
solchem  sinnlich  zu  schmeicheln  und  eine  decorative  Berauschung  durch  Kostbarkeiten  des 
Fleisches  und  des  Beiwerks  hervorzurufen.  Umso  mehr  ist  es  anzuerkennen,  dass  er  nicht 
in  Begrifflichkeit  erstarrt  ist,  sondern  in  dem  vorgeschriebenen  ,, Argumentum“  des  Bildes 
auch  für  sich  selbst  Platz  gefunden  hat.  Er  gliedert  seine  grosse  Vision  folgendermassen: 
Unten  liegt  im  Dunkel  der  Erdball,  von  dem  ein  Segment  mit  Land  und  Meer  zu  sehen  ist. 
Darüber  ein  Streifen  Morgenroth  am  Himmelsrand.  Finsternis  qualmt  aus  dem  Rachen  des 
Dämons  und  ballt  sich  rechts  zu  drohendem  Gewölk,  während  links  Menschen,  die  noch 
nicht  lichtreif  sind,  sich  gegen  emporhelfende  Arme  wehren.  Oben  aber  ist  Licht.  Eine 
strahlende  Lichtgestalt,  streng  statuarisch,  aber  mit  golden  schimmernden  Augen,  hat  sich 
im  Weltraum  erhoben,  weiss  in  weiss,  körperlos,  reines  Lichtgebilde.  Gewand  und  Haare, 
alles  ist  zuckender  Lichtstrahl,  der  fächerförmig  nach  allen  Seiten  schiesst.  Links  streben 
immer  hellere  Gruppen  auf,  die  Fackeln  am  weissen  Lichtquell  zu  entzünden;  ein  weiss- 
bärtiger Lehrer,  Schüler,  eine  Schülerin  (das  Frauenstudium).  Ihnen  hilft  eine  Lichtfee 
mit  goldgeflügeltem  Haupte,  einen  magischen  Lichtring  in  der  Hand.  Rechts  aber  steigt 
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Über  den  Wetterwolken  ein  neuer  Tag  auf;  ein  goldenes  Sonnenross  (die  Begeisterung),  von 
einer  nackten  Schönheit  (der  Poesie)  an  den  Mähnen  heraufgeführt.  ,,Goldmähnig  Füllen 
Skinsare“  heisst  ein  solches  Sonnenaufgangsross  in  der  Frithjofsage.  In  der  Mitte  aber 
bringen  drei  schwebende  Gestalten  einen  goldenen  Dreifuss  (Symbol  des  Altares  der 
Wissenschaft)  zur  Erde  herab:  ein  kraftvoller  greiser  Lehrer,  ein  weiblicher  Lichtgenius 
(goldgeflügelt,  nackt)  und  ein  bekränzter  Jüngling,  der  deutsche  Student.  Eine  jener  Alle- 
gorien also,  die  mit  Hilfe  eines  Inhaltsverzeichnisses  zu  geniessen  sind.  Aber,  wie  gesagt, 
der  Künstler  hat  vieles  für  sich  und  seine  malerische  Empfindung  gerettet.  Blühende,  weich 
hinmodellirte  Nacktheit,  gleissendes  Atridengold,  wie  er  es  unlegirt  zu  verwenden  liebt, 
und  einen  Lichtvorgang  als  reines  Phänomen,  dessen  physikalisches  Wesen  sich,  man 
weiss  nicht  wie,  in  malerisches  umsetzt.  Das  Ganze  wird  doch  auf  die  Höhe  von  fast 
20  Meter  einen  leuchtkräftigen,  mannigfaltigen  Farbenfleck  geben.  Von  der  herberen 
Tonalität  der  drei  Klimt’schen  Seitenbilder  wird  es  freilich  wesentlich  abstechen.  Ganz 
Matsch  oder  ganz  Klimt  wäre  das  Richtige  gewesen. 

Friedrich  von  friedlaender.  Am  13.  Juni  ist  der  letzte  Altwiener 

der  Wiener  Malerei  gestorben.  Rudolf  v.  Alt  zählt  hier  nicht  mit,  weil  er  in  den 
letzten  fünfzehn  Jahren  doch  viel  Gegenwart  in  sich  aufgenommen  hat.  Friedrich  v.  Fried- 
laender aber,  ein  Lieblingsschüler  Waldmüllers,  hielt  bis  an  sein  Ende  unverbrüchlich 
die  Tradition  der  alten  Wiener  Genreschule  aufrecht.  Sie  kam  von  der  niederländischen 
Sauberkeit  und  Behaglichkeit  des  XVII,  Jahrhunderts  her  und  war  gross-  oder 
kleinbürgerlich,  aber  jedenfalls  echt  bürgerlich.  Unsere  Biedermeierzeit  pflegte  sie  mit 
Bewusstsein,  auch  in  ihrem  militärischen  Genre.  Krafft  und  Schindler  fanden  ihre 
Fortsetzer  in  Pettenkofen  und  Friedlaender.  Aber  während  Pettenkofen  mit  Wiener 
Schuhwerk  in  französische  Fussstapfen  trat,  blieb  Friedlaender  altösterreichisch,  wie  es 
übrigens  politisch  einst  auch  jene  Niederlande  waren,  deren  Cabinetsmalerei  die  ,, Alt- 
wiener“ in  so  localer  Weise  fortzusetzen  wussten.  Liebevolles  Naturstudium,  sorgfältigste 
Durchführung  und  das  Suchen  nach  der  Seele  der  Modelle,  allerdings  in  dem  damals 
beliebten  novellistischen  Sinne,  als  Erzähler  mit  dem  Pinsel,  das  war  der  Charakter  dieser 
Malerei.  Dass  Friedlaender  gerade  als  ,, Invalidenmaler“  populär  wurde,  war  nicht  seine 
Wahl.  Er  hatte,  als  Sohn  der  Zeit  J.  N.  Geigers,  historisch  begonnen;  costümhistorisch 
im  Sinne  der  damaligen  Akademie.  Sein  erstes  ausgestelltes  Bild  hiess:  ,, Mönche  begraben 
einen  Märtyrer.“  Er  malte  es  noch  in  der  Privatmalschule,  die  Waldmüller  nach  seiner 
Wegekelung  von  der  Akademie  in  der  Renngasse  eingerichtet  hatte.  Friedlaender  selbst 
schildert  dies  in  einem  selbstbiographischen  Capitel  über  das  Jahr  1848,  das  er  auf  Helferts 
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Anregung  schrieb  und  das  im  Österreichischen  Jahrbuch  i8g8  erschien.  Das  Bild  wurde 
vom  Kaiser  um  150  Gulden  gekauft,  desgleichen  das  spätere  Bild:  ,,Tod  Torquato  Tassos“. 
Von  dieser  Schulhistorie  ging  aber  der  Waldmüllerianer  alsbald  zum  ortswüchsigen 
Wiener  Lebensbild  über.  Seine  ,, Mariabrunner  Kirchweih“  (1863),  seine  beiden  figuren- 
reichen Versatzamtsscenen  (1864  und  1866),  in  denen  man  mehrere  Porträts  von  Künstlern 
erkennt,  seine  ,, Rückkehr  ins  Vaterhaus“  (eine  verstossene  Tochter  mit  Mann  und  Kind), 
seine  ,, Erdbeerlieferanten“  (Kaiserliche  Galerie)  u.  s.  w.  stehen  gewiss  auf  dem  Niveau 
der  damaligen  deutschen  Sittenmalerei.  Auch  wurden  seine  Bilder  gern  für  Verlosungen 
des  Künstlervereines  angekauft  und  diese  sind  seither  im  Privatbesitz  des  In-  und  Auslandes 
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Eine  ideale  Officierswohnung, 
Kasten  für  Wein  und  Cigarren 


verschollen.  Als  der  dänische  und  der  böhmische  Krieg  die  Zahl  der  österreichischen 
Invaliden  vermehrten  und  auch  das  Seelenleben  des  österreichischen  Soldaten  dem 
Publicum  näher  brachten,  malte  Friedlaender  seine  ersten  Invaliden-  oder  Veteranenbilder. 
Das  erste  war  wohl  das  Bild:  , »Willkommen  in  der  Veteranenstube“,  das  zweite  oder 
dritte:  ,,Der  neue  Kamerad“,  nämlich  ein  martialischer  Stelzfuss,  der  den  Genossen  mit 
sichtlicher  Suada  seine  Abenteuer  erzählt.  Die  vor  einer  hellen  Wand  hingereihten  Figuren 
sind  jede  anders  charakterisirt  und  jede  horcht  anders  auf,  rechts  aber  kommt  durch  einen 
dunklen  Gang  eine  lange  hagere  Gestalt  fast  modern-gespenstisch  herausgeschritten  — 
eine  sehr  glückliche  Composition.  In  der  kaiserlichen  Sammlung  befindet  sich  eine  dieser 
Scenen:  ,,In  der  Cantine“,  mit  18  Figuren.  Beim  Publicum  fanden  die  Invalidenbilder 
sofort  Anklang,  und  der  Künstler  musste  zu  seiner  Überraschung  die  Erfahrung  machen, 
dass  man  ihn  von  nun  an  als  Specialisten  für  Invalidenmalerei  betrachtete  und  gar  nichts 
anderes  mehr  von  ihm  haben  wollte.  So  blieb  er  denn  Invalidenmaler.  Auch  um  die 
Organisirung  der  Künstlerschaft  in  Wien  hat  Friedlaender  die  grössten  Verdienste.  Er  ist 
der  eigentliche  Gründer  der  Künstlergenossenschaft,  deren  erster  (dann  oft  wiedergewählter) 
Vorstand  er  war.  Sein  fester,  gerechter  Charakter,  ein  nie  versagender  praktischer  Tact 
und  sein  Sinn  für  Ordnung  und  die  materiellen  Seiten  alles  genossenschaftlichen  Lebens 
machten  ihn  zur  Seele  des  Künstlerhauses.  Sein  starker  Wille  hielt  alles  geeint  und  zog 
feste  Bahnen;  als  die  Spaltungen  kamen,  war  er  bereits  ein  lahmer  Mann  und  durch  die 
Folgen  eines  Tramwayunfalles  (ominöser  Weise  auch  am  13.  Juni,  der  sein  Todestag 
werden  sollte)  für  den  Rest  seines  Lebens  zum  Einsiedler  gemacht.  In  dem  alten  Wiener 
Vorstadthause  auf  der  Matzleinsdorferstrasse,  das  er  vor  fast  fünfzig  Jahren  mit  seiner 
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jungen,  hochbegabten  Frau  (Tochter  des  Hofraths  von  Wacek)  bezogen  hatte,  verbrachte 
er  die  letzten  acht  Jahre,  zuletzt  überhaupt  nur  noch  als  Stubengefangener.  Die  Frische 
seines  Geistes  und  die  Lust  zur  Arbeit  blieben  ihm  doch  bis  in  den  letzten  Winter 
gewahrt.  Er  starb  76  Jahre  alt  und  sein  Tod  erregte  überall  das  tiefste  Bedauern. 

PORTOIS  UND  FIX.  Diese  bedeutende  Firma  für  Wohnungsausstattung  hat  kürzlich 
ihr  neues  Geschäftshaus  in  der  Ungargasse  eröffnet.  Es  ist  vom  Architekten  Max 
Fabiani  erbaut  und  macht  mit  seiner  imposanten  hochmodernen  Facade  von  41  Meter 
Länge  einen  grossen  Eindruck.  Parterre  und  Mezzanin  sind  Geschäftsräume  mit  Auslage- 
fenstern und  aussen  mit  polirtem  schwedischem  Granit  in  zwei  Nüancen  verkleidet,  das 
Metall  der  Fenster  Rothguss,  Die  drei  Stockwerke  darüber  sind  mit  viereckigen  hellgrünen 
und  bräunlichen,  in  verschiedenen  Nüancen  spielenden  Platten  von  Pyrogranit  (von 
Zsolnay  in  Fünfkirclien)  belegt.  Das  felsenfeste,  schimmernde  Material  wirkt  vortrefflich, 
aber  auch  ganz  ungestört,  da  alle  herkömmlichen  Gliederungen  vermieden  sind  und  nicht 
einmal  ein  Hauptgesimse  vorhanden  ist.  Die  Fenster,  ii  in  jeder  Reihe,  mit  2 Meter  breiten 
Pfeilermauern,  sind  einfach  viereckig  eingeschnitten,  allerdings  dann  (auch  im  Holz-  und 
Metallwerk)  zur  denkbarsten  Vollkommenheit  durchgebildet.  Sie  schliessen  hermetisch  wie 
Cassenthüren  und  die  Metallgriffe  sind  sogar  den  vier  Fingern  der  greifenden  Hand  ange- 
passt. Als  Zierrat  der  Facade  wirkt  übrigens  eine  Reihe  von  acht  metallenen  Lampen- 
ständern, die  als  stattliche  Curven  aus  der  Wandfläche  herausgehen  und  die  Bogenlampen 
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tragen.  Auch  das  Dachgeschoss,  das,  in  Glas  und  Eisen  construirt,  als  Werkstätte  dient,  ist 
mit  einer  Reihe  eiserner  Spangen  montirt,  die  auch  decorativ  mitwirken.  Die  Ornamentik,  im 
Metall  wie  an  den  weissen  Wandflächen  des  Stiegenhauses  und  der  Gänge,  ist  mit  einfachen 
modernen  Linien-  und  Blättermotiven  besorgt.  Die  innere  Eintheilung  der  Räume  ist  so 
getroffen,  dass  sie  mit  Leichtigkeit  in  Privatwohnungen  umzuwandeln  sind,  für  den  Fall, 
dass  das  Geschäftshaus  später  von  der  Strasse  mehr  einwärts  in  einen  Neubau  verziehen 
sollte.  Diese  Wohnungen  sind  sämmtlich  mit  aller  Umsicht  arrangirt  und  haben  übrigens 
das  Gute,  dass  die  zum  Verkauf  bestimmten  Möbel  darin  in  lebendiger,  wohnlicher 
Zusammenstellung  vor  Augen  treten.  Die  Räume  des  ersten  Stockes  sind  jetzt  der 
Reihe  nach  in  Empire,  Louis  XVI.,  Louis  XIV.,  dann  englisch,  dann 
modern  eingerichtet,  das  heisst  mit  Möbeln,  Bronzen,  Fayencen  etc. 
dieser  Stilrichtungen  besetzt.  Ein  Zimmer  soll  noch  einigen  Ribarz’- 
schen  Landschaften  in  grau-  und  weisser  Täfelung  angepasst  werden. 
Dass  das  moderne  Experiment  eine  grosse  Rolle  spielt,  ist  selbst- 
verständlich, auch  ist  von  den  letzten  kunstgewerblichen  Ausstellun- 
gen vieles  hieher  gelangt.  Dabei  werden  im  Hause  selbst  unermüdlich 
neue  Varianten  versucht  (sogar  ein  Ansichtskartentischchen  ist  als 
Novum  zu  sehen)  und  die  Vielseitigkeit  der  Hausateliers  durch 
immer  neue  Techniken  (eben  erst  durch  sehr  interessante  Holz- 
intarsia) erweitert.  Es  ist  ein  anregender  Gang  durch  diese  Säle, 
von  den  gediegenen  Nachbildungen  und  Modernisirungen  alter  Lud- 
wigsstile bis  zum  modernen  Idealfauteuil  aus  grünem  Maroquin, 
durchaus  mit  Flaum  gepolstert  bis  zum  Eindruck  der  absoluten  Holz- 
losigkeit,  von  dem  bis  jetzt  erst  ein  einziges  Exemplar  in  privaten 
(hohen)  Besitz  gelangt  ist.  Im  zweiten  und  dritten  Stock  sind  dann 
Gebrauchsmöbel  jeder  Art  für  das  laufende  Einrichtungsgeschäft 
untergebracht.  Dieses  Material  ergänzt  sich  in  einem  zweiten,  drei- 
stöckigen Gebäude,  das  durchaus  mit  Lagermöbeln  erfüllt  ist.  Über- 
haupt ist  es  hochinteressant,  einen  Rundgang  durch  das  ganze 
Bereich  des  ausgedehnten  Etablissements  zu  machen,  dessen  Höfe 
und  viele  grosse  Baulichkeiten  sich  bis  zum  Arenbergpark  erstrecken. 
Man  passirt  da  so  manche  eiserne  Zwischenthüre  und  steigt  über 
manche  Treppe  von  Werkstätte  zu  Werkstätte.  Eine  Tischlerei  mit 
mehreren  hundert  Arbeitern  ist  gleich  ein  zweistöckiges  Gebäude, 
esgeht  darin  zu  wie  in  einem  riesigen  Bienenstock.  In  der  Vergolderei, 
im  Tapeziererflügel,  im  Nähatelier,  im  Maschinenhause  mit  elektri- 
schem Betrieb,  wo  das  Holz  wie  Butter  behandelt  wird,  gibt  es 
Eine  ideale  officiers-  sehen,  was  den  Möbelfreund  interessiren  muss.  Selbst  der 

Wohnung,  Standuhr  Holzplatz,  WO  die  kostbaren  exotischen  Hölzer  jahrelang  in  Schuppen 


Eine  ideale  Officierswohnung,  Fries  aus  dem  Junggesellenzimmer 


lagern,  ist  anziehend  genug  mit  seinen  kolossalen  viereckigen  Baumstämmen.  Es  wird  alles 
im  Hause  selbst  gemacht,  und  dabei  bis  ins  Kleinste  mit  einer  Accuratesse,  dass  sogar 
jeder  Schlüssel  eines  Möbels  seine  laufende  Nummer  hat,  die  am  Schlüsselschilde  eingravirt 
ist,  so  dass  er  flugs  nachverlangt  werden  kann.  Das  neue  Haus  der  Firma  ist  eine  Sehens- 
würdigkeit Wiens  und  das  Fremdenbuch  weist  in  der  That  die  glänzendsten  Namen  auf. 


KLEINE  NACHRICHTEN 


Brünn,  mährisches  GEWERBEMUSEUM.  Dem  soeben  erschienenen  Jahres- 
berichte ist  zu  entnehmen,  dass  das  Mährische  Gewerbemuseum  auch  im  abge- 
laufenen Jahre  eine  rege  Thätigkeit  entwickelt  hat.  Die  Sammlungen  wurden  insbesondere 
durch  Ankäufe  auf  der  Pari- 
ser Weltausstellung,  namentlich 
durch  moderne  Gegenstände  der 
Kunsttöpferei,  Weberei  und  Mö- 
beltischlerei vermehrt.  Der  über- 
raschend starke  Jahresbesuch 
(35.800  Personen)  erklärt  sich 
aus  der  Veranstaltung  zahlreicher 
Ausstellungen,  deren  bedeutend- 
ste die  des  österreichischen  Gra- 
phikers und  Malers  Emil  Orlik 
gewesen  ist.  Nicht  geringeres 
Interesse  erweckten  zwei  Möbel- 
ausstellungen, deren  erste  in 
sieben  vollkommen  eingerichteten 
Wohnräumen  die  historische  Ent- 
wicklung des  Hausrathes  von  der 
Gothik  bis  zur  Empirezeit  ver- 
gegenwärtigte, während  die 
zweite  Ausstellung  acht  moderne 
Inneneinrichtungen  vorführte. 

Dem  Mährischen  Gewerbemu- 
seum ist  es  weiters  gelungen, 
behufs  Pflege  des  künstlerischen  Eine  ideale  officierswohnung,  Kamin  aus  dem  Schlafzimmer 
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Dilettantismus  den  Wiener  Landschaftsmaler  Hlaväcek  zu  veranlassen,  dass  er  wöchent- 
lich nach  Brünn  kommt,  um  am  Museum  Unterricht  im  Zeichnen  und  Malen  nach  der 
Natur  zu  ertheilen.  Dieser  Curs  hat  unter  starker  Theilnahme  aus  allen  Berufskreisen 
bereits  sehr  gute  Erfolge  erzielt.  Nicht  minder  thätig  ist  das  kunstgewerbliche  Atelier  und 
die  Maschinenabtheilung  des  Museums.  Auf  Anregung  des  Mährischen  Gewerbemuseums 
ist  im  Vorjahre  ein  Verband  österreichischer  Kunstgewerbemuseen  zustande  gekommen, 
welchem  bereits  die  vierzehn  grössten  Anstalten  angehören. 

Die  PRAGER  KUNSTSTÄTTE.  Josef  Neuwirth  zu  hören  und  zu  lesen  ist  ein 
Genuss.  Ausgebreitetes,  in  die  Tiefe  dringendes  Wissen,  mit  warmer  Liebe  zur 
Sache  gesammelt,  in  einfacher  klarer  Sprache  mitgetheilt,  ohne  aufdringliche  Hervor- 
kehrung der  mühsamen,  gelehrten  Kleinarbeit,  welche  die  objective  Darstellung  des  Gegen- 
standes zur  Voraussetzung  hat,  das  sind  die  nicht  hoch  genug  anzuschlagenden  Vorzüge 
Neuwirths,  die  auch  seine  Geschichte  der  Kunststätte  Prag  in  hohem  Masse  auszeichnet. 
Er  ist  der  berufenste  Schilderer  der  böhmischen  Kunst.  Was  er  für  die  kunstgeschicht- 
liche Aufhellung  der  Zeit  der  Luxemburger  geleistet  hat,  ist  allbekannt,  er  hat  sich  nicht 
um  Böhmen  allein,  sondern  um  Österreich  damit  ein  bleibendes  Verdienst  erworben. 
Ihm  danken  wir  eine  in  allem  Wesentlichen  feststehende  Erkenntnis  der  glanzvollen 
Geschichte  der  Gothik  in  Böhmen,  der  Baugeschichte  sowohl,  als  jener  der  Prager  Maler- 
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schule.  Die  Stellung  der  zahlreichen  Gemälde  in  Karlstein  hat  er  zuerst  in  das  richtige 
Licht  gesetzt  und  ihre  Zuweisung  an  den  Prager  Theodorich,  an  Thomas  von  Modena 
und  Nicolaus  Wurmser  aus  Strassburg  fast  ohne  Rest  überzeugend  vollzogen.  Auf  der 
karolinischen  Epoche  ruht  denn  auch  der  Hauptnachdruck  der  lichtvollen  Darstellung. 
Aber  Neuwirth  führt  uns  zurück  bis  zur  sagenumsponnenen  Gründung  Prags  durch  die 
geistesstarke  Krok-Tochter  Libuscha  und  herauf  bis  in  unsere  Tage.  Er  schildert  die 
Förderung  der  böhmischen  Kunst  durch  die  Pfemysliden,  die  Einwirkung  deutscher 
Dichtung  unter  Wenzel  I.  und  Ottokar  II.  und  des  deutschen,  Magdeburger  Stadtrechts, 
das  letzterer  eingeführt,  die  Entwicklung  der  dreischiffigen  romanischen  Kirchen  und  die 
erhaltenen  Reste  romanischer  Plastik  und  Malerei,  die  Kunstübung  durch  Geistliche  und 
Laien,  den  auf  die  karolinische  Blüteepoche  folgenden  jähen  Verfall  unter  Wenzel  IV.,  die 
Husitenstürme.  Sodann  wendet  er  sich  zur  Wiederaufnahme  der  Kunstbestrebungen  unter 
Wladislaus  II.,  dem  Aufflackern  der  alten  Kraft,  die  erst  seit  den  Tagen,  da  die  Prager 
Königsburg  durch  die  Fürsorge  des  habsburgischen  Hauses  aus  dem  Schutte  zu  neuer 
Pracht  sich  erhob,  sich  dauernd  wieder  bethätigte.  Dieser  Zeit  des  Eindringens  der 
Renaissance  unter  Ferdinand  I.  und  der  glanzvollen  Episode  des  künstlerischen  und 
wissenschaftlichen  Lebens  am  Hofe  Rudolfs  II.  folgt  die  traurige  Epoche  der  Schlacht  am 
weissen  Berge,  und  gerade  Wallenstein  ist  es,  der  mitwirkt,  dass  diese  Zeit  trotz  ihrer 
tief  aufwühlenden  Ereignisse  nicht  ganz  eine  bestimmte  Bedeutung  für  Böhmens  Kunst- 
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leben  verliert.  Nur  billig  ist  es,  dass  die  Barockperiode,  welcher  Prag  so  viele  hervor- 
ragende Schöpfungen  dankt,  in  verhältnismässig  breiterer  Darstellung  behandelt  wird. 
Überall  fusst  Neuwirth  auf  eigenen  Forschungen,  nichts  übernimmt  er  ungeprüft,  immer 
ist  seine  Mittheilung  frisch,  ursprünglich,  im  höchsten  Masse  anregend  und  belehrend. 
Denn  er  weiss  den  Zusammenhang  der  Dinge  zu  erkennen  und  festzuhalten  und  für  ihn  ist 
die  Kunstgeschichte  Böhmens  zugleich  eine  nationale  Herzensangelegenheit.  Diesen 
Standpunkt,  begründet  durch  alles  umfassende  historische  Durchforschung  der  Landes- 
geschichte, betont  er  fest  und  energisch,  aber  er  hält  sich  frei  von  Chauvinismus  und 
erhofft  von  der  Ausgleichung  der  gegenwärtig  bestehenden  nationalen  Gegensätze  vor 
allem  auch  für  die  böhmische  Kunst  neue,  an  die  karolinische  erinnernde  Blüte.  E.  L. 

Reichenberg.  Preisausschreiben.  Das  Nordböhmische  Gewerbemuseum 

in  Reichenberg  veranstaltet  für  alle  im  Reichenberger  Handelskammerbezirke 
wohnenden  oder  aus  demselben  stammenden  kunstgewerblichen  Kräfte  soeben  ein  Preis- 
ausschreiben mit  folgenden  Aufgaben;  I.  Freistehender  Schreibtisch  mit  Stuhl  (Preise 
300,  200  und  100  Kronen);  II.  Thürbänder  und  Schubladenbeschläge  für  ein  Kastenmöbel 
(Preise  200,  100  und  50  Kronen);  III.  Wand-  und  Deckenmalerei  eines  Speisezimmers 
(Preise  200,  100  und  50  Kronen);  IV.  Geschnittenes  Krystallglas  für  Rothwein  (Preise 
150»  75  40  Kronen).  Die  Arbeiten,  die  selbständig  künstlerisch  entworfen  und  technisch 

tadellos  durchgeführt  sein  müssen,  sind  bis  längstens  i.  December  d.  J.  an  das  Museum 
abzuliefern.  Die  näheren  Bedingungen  sind  in  der  eben  im  Drucke  befindlichen  Nummer 
der  ,, Mittheilungen  des  Nordböhmischen  Gewerbemuseums“  kundgemacht. 


MITTHEILUNGEN  AUS  DEM  K.  K.  ÖSTER- 
REICHISCHEN MUSEUM  5fr 

Neu  AUSGESTELLT:  Im  Säulenhofe  sind  bis  auf  weiteres  die  auf  der  Pariser 
Weltausstellung  fürdas  Österreichische  Museum  erworbenen  Gegenstände  ausgestellt. 

Besuch  des  MUSEUMS.  Die  Sammlungen  des  Museums  wurden  im  Monat 
Mai  von  91  ii,  die  Bibliothek  von  883  Personen  besucht. 


LITTERATUR  DES  KUNSTGEWERBES 


IV.  TEXTILE  KUNST.  COSTUME. 
FESTE.  LEDER-  UND  BUCH- 
BINDER-ARBEITEN 

C.  Japanische  Stickereien.  (Decorative  Kunst,  April.) 

COX,  R.  Cours  de  decoration  des  etoffes.  Conference 
faite  ä la  seance  d’inauguration,  le  ii  janvier  igoi. 
In  8°.  23  p.  Lyon,  imp.  Rey  et  Ce.  (Extr.  du  Bull, 
des  soies  et  des  soieries.) 

DAY,  L.  F.  Cloth  Bookbindings.  (The  Art  Journ., 
April.) 

DUBOIS,  E.  L’industrie  du  tissage  du  lin  dans  les 
Flandres.  Bruxelles,  J.  Goemaere.  8°.  VI,  225  p.  et 
pl.  Fr.  3-50. 

Neue  Eckmann-Teppiche.  (Die  Kunst,  II,  6.) 

GERSPACH.  Les  Actes  des  apotres.  Tapisseries 
d’apres  Raphael.  (Revue  de  l’art  ehret.,  1901,  2,) 

HAGEN,  L.  Wandlungen  des  Frauenkleides.  (Wester- 
manns illustr.  deutsche  Monatshefte,  Febr.) 


Künstlerische  Hebung  der  Frauentracht.  (Die  Kunst- 
halle, 7/8.) 

HOCHFELDEN,  B.  u.  H.  Muster  im  Secessions-  und 
Jugendstil  für  Kreuz-  und  Gobelinstich.  Gr.  8°. 
6 Taf.  mit  4 S.  Text.  Berlin,  F.  Ebhardt.  M.  o‘8o. 

KIRSCH,  J.  P.  Tapisseries.  (Fribourg artistique,  1900,4.) 

Künstlertapeten,  Neue  deutsche.  (Deutsche  Kunst  und 
Dec.,  April.) 

Künstlertapeten,  Neue  deutsche.  (Tapetenztg.,  XIV,  7, 
n.  Deutsche  Kunst  u.  Dec.) 

SCHNÜTGEN,  Alex.  Neuer  gestickter  Chorkappen- 
schild. (Zeitschr.  f.  christl.  Kunst,  XIII,  12.) 

V.  SCHRIFT.  DRUCK.  GRAPH. 
KÜNSTE 

BIRT.  Zur  Geschichte  des  antiken  Buchwesens.  (Cen- 
tralbl.  f.  Bibliothekswesen,  Dec.) 

BOUYER,  R.  La  Musique  illustree.  (L'Art  dec.,  Avril.) 
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GAISBERG,  M.  Das  Wappen  des  Meisters  E.  S.  (Jahrb. 
d.  kgl.  preuss.  Kunstsamml.,  XXII,  i.) 

LICHTWARK,  A.  Bildniskunst  und  Bildnisphoto- 
graphie. (Der  Lotse,  I,  g.) 

LUCAS  DE  LEYDE.  La  passion  de  Notre  - Seigneur 
Jesus-Christ,  contenant  la  reproduction  des  14 
estampes  gravees  en  1521.  8°.  48  p.  impr.  au  recto. 
Anvers,  La  Librairie  neerlandaise.  fr.  75. 

VAN  DE  PASSE.  Les  planches  des  Heures  gravees 
par  Crispin  de  Passe,  d’apres  Martin  de  Vos,  pre- 
cedees  d’une  notice  historique  des  estampes  par 
M.  Rooses.  8°.  12  p.  et  46  p.  de  grav.  Anvers, 
Librairie  neerlandaise.  fr.  70. 

VOGEL,  J.  Otto  Greiner.  (Die  Kunst  für  Alle,  XVI,  13.) 

WEGENER,  J.  Beiträge  zur  Inkunabelnbibliographie. 
(Centralbl.  f.  Bibliothekswesen,  Jan./Febr.) 

VI.  GLAS.  KERAMIK  ^ 

ANGELINI,  GENNARO.  Lucerna  cristiana  trovata  in 
Palestina.  (Nuovo  Bullettino  di  archeol.  Christ. 
VI.  p.  253.  con  tav.) 

AUSCHER,  E.  S.  et  QUILLARD.  Technologie  de  la 
ceramique  (Classification  des  poteries;  Argiles; 
Feldspaths;  Kaolins;  Quartz;  Craie;  Pätes  et  Cou- 
vcrtes ; Outillage  ceramique;  etc.)  In- 18  jesus, 
273  p.  avec  93  fig.  Paris,  J.  B.  Bailiiere  et  fils.  (En- 
cyclopedie  industrielle.) 

Die  keramische  Industrie  in  Tonking.  (Centralbl.  f. 
Glas-Ind.  u.  Keramik,  546.) 

JUSTICE,  J.  Dictionnaire  desmarques  etmonogrammes 
de  la  fai'ence  de  Delft.  Gand,  J.  Vaylsteke.  12°.  4, 
127  p.  figg.  fr.  3-50. 

Keramische  Monatshefte.  Illustrirte  Monatsschrift  f. 
Freunde  u.  Förderer  der  Keramik.  Red.  K.  Dümm- 
1er.  I.  Jahrg.  igoi,  12  Hefte.  4°.  (i.  Heft  20  S.) 
Halle,  W.  Knapp.  Vierteljährl.  M.  2. 

PAZAUREK,  G.  E.  Keramik  der  Teplitzer  Fachschule. 
(Deutsche  Kunst  u.  Dec.,  April.) 

PHOLIEN,  F.  La  verrerie  au  pays  de  Liege.  Etüde 
retrospective.  Liege,  A.  Benard.  8°.  III,  ig8  p. 
figg-  3 fr- 

P.  K.  Die  keramische  Industrie  im  Jahre  igoo.  (Cen- 
tralbl. f.  Glas-Ind.  u.  Keramik,  544.) 

Modern  Porcelain.  (The  House,  April.) 

POTTIER,  E.  Note  sur  des  poteries  rapportees  du 
Caucase  par  M.  le  baron  de  Baye.  Petit  in-8°. 
16  p.  avec  fig.  et  1 planche.  Nogent-le-Rotrou, 
imp.  Daupeley-Gouverneur,  Paris.  (Extr.  des  Mem. 
de  la  Societe  nationale  des  antiquaires  de  France.) 

SEDEYN,  E.  La  Ceramique  de  Table.  (L’Art  dec. 
Avril.) 

SOLON,  L.  Päte-sur-Päte.  (The  Art  Journ.,  March.) 

Die  Steinzeug-Fabrikation  in  der  National-Manufactur 
von  Sevres.  (Sprech-Saal,  13.) 

TESORONE,  G.  Un  orologio  di  porcellana  e la  Reale 
Fabbrica  di  Capodimonte.  (Arte  ital.  dec.  e ind., 
IX,  IO.) 

VII.  ARBEITEN  AUS  HOLZ. 
MOBILIEN  ^ 

BRINCKMANN,  J.  Lüneburger  Truhe  im  Museum  für 
Kunst  und  Gewerbe  zu  Hamburg.  (Blätter  f.  Archi- 
tektur u.  Kunsthandwerk,  2.) 

GERDEIL,  O.  Meubles  nouveaux.  (L’Art  dec.,  Avril.) 

JACQUES,  G.  Un  petit  Salon.  (L’Art  dec.,  Avril.) 


KINDTS,  E.  J.  Nieuw  meubelbock  in  Franschen  en 
Gotischen  stijl,  inhoudende  48  lichtdruk-platen, 
geteekend  op  i/io  van  de  wäre  grootte,  met  plans 
en  coupes  op  1/5  der  groote  en  met  details  en  pro- 
fils  op  de  wäre  grootte.  Afl.  i.  Arnhem-Nijmegen, 
Gebr.  E.  & M.  Cohen.  4 biz.  en  plt.  i — 6.  fol. 
Compl.  in  8 afl.  k f.  — -go. 

Möbel  von  J.  Gruber.  (Das  Kunstgewerbe  in  Elsass- 
Lothringen,  März.) 

REHME,  W.  Das  Wesen  des  modernen  Möbels.  (Der 
Möbel-Architekt,  I,  5.) 

— Unsere  Wohnungseinrichtung  und  ihre  Reform. 
(Der  Möbel-Architekt,  I,  5.) 

RETTELBUSCH,  E.  Vorlagen-Lexicon  f.  d.  Tischler- 
Handwerk.  Kirchenmöbel.  4°.  15  Taf.  Nürnberg, 
G.  Hedeler.  M 12. 

STRANGE,  Th.  A.  English  Furniture,  Decoration, 
Woodwork,  and  Allied  Arts  during  the  last  half 
of  the  i7th  Century,  and  the  whole  of  the  i8th 
Century,  and  the  earlier  part  of  the  igth.  8°.  p.  368. 
London,  Simpkin.  12  s.  6 d. 

VALLANCE,  A.  The  Decoration  of  the  grand  Piano. 
(The  Magazine  of  Art,  March.) 

WIELAND,  J.  Der  Kerbschnitt.  Lehrgang  u.  Muster- 
sammlg.  i.  Heft.  Fol.  ii  Bl.  nebst  Erläuterungen. 
Gr.  8°.  16  S.  Köln,  Benziger  & Cie.  M.  2. 

WILHEMI.  Der  Kerbschnitt  als  abendliche  Winter- 
beschäftigung der  Landjugend.  (Das  Land,  IX,  7.) 

VIII.  EISENARB.  WAFFEN. 
UHREN.  BRONZEN.  ETC.  bo- 

DORSCHFELDT,  R.  Schmiedekunstvorlagen  in  mo- 
dernem Stil.  Neue  Ideen.  50  Taf.  5 Liefg.  (i.  Liefg. 
IO  Taf.  m.  IV  S.  T.)  Dresden,  G.  Kühtmann.  M.  50. 

HÄNE,  J.  Über  älteste  Geschütze  in  der  Schweiz,  mit 
einer  Urkunde  vom  Jahre  1391.  (Anzeiger  f. 
Schweiz.  Alterthumskunde,  3.) 

HOCH,  J.  Kunstschlosserei  u.  Verschönerungsarbeiten 
desEisens.M.aoiAbbldgn.  12°. XIV, 315  S. Leipzig, 
J.  Weber.  (3.  Bd.  d.  Technologie  d.  Schlosserei; 
Webers  illustr.  Katechismen,  179.)  M.  4.50. 

MELANI,  A.  L’Arte  industriale  nuova.  Lavori  in  Ferro 
battuto.  (Arte  ital.  dec.  e ind.,  IX,  12.) 

PICCOLOMINI,  Pietro.  Una  croce  di  bronzo  con  iscri- 
zione  greche.  (Nuovo  bullettino  di  archeol.  Christ. 
VI.  p.  257,  con  tav.) 

RASCHEK,  A.  Die  Zunftordnung  der  Schlosser  in 
Krumau  v.  J.  1593.  (Mittheil.  d.  Ver.  f.  Gesch.  d. 
Deutschen  in  Böhmen,  XXXIX,  3.) 

SEIDEL,  P.  Für  Se.  Maj.  den  deutschen  Kaiser  ange- 
fertigte Kunstmöbel  und  Bronzen  auf  der  Pariser 
Weltausstellung  igoo.  Fol.  14  S.  m.  ii  Abbldgn. 
u.  17  Taf.  Leipzig,  Giesecke  & Devrient.  M.  15. 

IX.  EMAIL.  GOLDSCHMIEDE- 
KUNST 

GRAUL,  Rieh.  Rene  Lalique.  (Kunstgewerbebl.  N.  F. 
XII,  7.) 

HAUSER,  H.  L’Or.  (L’Or  dans  le  laboratoire;  l’Or  dans 
la  nature;  l’Extraction  de  l’or;  le  Traitement  des 
minerais;  la  Metallurgie  de  l’or;  Preparation  me- 
canique  et  Traitement  chimique  de  quelques  re- 
gions  minieres;  A quoi  seit  l’or.^  Des  usages  indu- 
striels  de  l’or;  laMonnaie  d’or;  Conclusion.)  Grand- 
i in  8°.  367  p.  avec  grav.  Paris,  Nony  et  Ce. 
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K ÄTZER,  F.  Bosnischer  Bäuerinnen  - Kopfschmuck 
aus  Srebenica.  (Globus,  LXXVIII,  24.) 

PAHUD,  F.  Aiguiere  du  tresor  de  Saint-Nicolas.  (Fri- 
bourg artistique,  1900,  4.) 

RÜCKLIN,  R.  Das  Schmuckbuch.  (In  5 Liefgn.)  i.  Liefg. 
Gr.  4°.  S.  I — 64  m.  40  Taf.  Leipzig,  E.  A.  Seemann. 
M.  5. 

SAGET.  Ostensoir,  style  du  XV e siede.  Tresor  de 
Notre-Dame  de  Clery.  (Rev.  de  hart  ehret.,  igoi,2.) 

SERBAT,  Louis.  Bras-reliquiaire  ä l’eglise  St.  Nicolas 
de  Valenciennes.  (Revue  de  l’art  ehret  , 1901,  2.) 

Some  Examples  of  Modern  Silver.  (The  House,  March.) 

X.  HERALDIK.  SPHRAGISTIK. 
NUMISMATIK.  GEMMENKUNDE 

BORDEAUX,?.  La  numismatique  de  Louis  XVIII  dans 
les  provinces  beiges.  (R.  beige  de  numismatique, 
1901.  p.  48,  171,  315,  397.) 

BULLE,  H.  Die  Steinschneidekunst  im  Alterthum. 
(Neue  Jahrbücher  f.  d.  dass.  Alterthum,  Geschichte, 
Litt.  u.  Pädagogik,  III,  i.  Abth.,  10.) 

CHAUTARD,  J.  Jetons  et  Medailles  des  princes  eccle- 
siastiques  de  la  maison  de  Bourbon-Vendome.  In- 
8°.  32  p.  Vendome,  impr.  Empaytaz. 

GRILLO,  Guglielmo.  Le  monete  di  Enrico  VI  di  Svevia: 
note  sulla  zecca  di  Milano.  Milano,  Abbiati,  8°. 
p.  7. 

LIEBENAU,  Th.  v.  Luzerner  Ehrenpfennige.  (Anzeiger 
f.  sch^weiz.  Alterthumskunde,  3.) 

Die  Medaillen  u.  Münzen  des  Gesammthauses  Wittels- 
bach. I.  Bd.  Bayerische  Linie.  11.  Th.  Von  der 
Regierung  Karl  Albert  VII.  bis  zur  Gegenwart.  Mit 
7 Taf.  in  Kupferdr.  u.  vielen  Zeichn.  im  Text.  Gr.  4°. 
XXXIX  u.  S.  27 1 — 540  München,  G.  Franz.  M.  20. 

NÜTZEL,  H.  Eine  Porträtmedaille  des  Chalifen 
el  Muktadir  billah.  (Zeitschr.  f.  Numism.,  XXII,  4.) 

REBER,  B.  In  der  Schweiz  aufgefundene  Regenbogen- 
schüsseln und  verwandte  Goldmünzen.  (Anzeiger 
f.  Schweiz.  Alterthumskunde,  3.) 

Schaumünzen  des  Hauses  Hohenzollern.  Herausgeg. 
V.  d.  kgl.  Museen  zu  Berlin.  Gr.  Fol.  XI,  184  S.  m. 
Abbldgn.  u.  90  Taf.  Berlin,  A.  Asher.  M.  120. 

SIMONIS,  J.  Les  medailles  de  Constantin  et  de 
Heraclius.  (Revue  beige  de  numismatique,  1901, 
p.  68  — 1 12.) 

STÜCKELBERG,  E.  A.  Das  Wappen  in  Kunst  und 
Gewerbe.  8°.  VII,  254  S.  m.  214  Abbldgn.  Zürich, 
E.  Cotti.  M.  6’40. 

XI.  AUSSTELLUNGEN.  TOPO- 
GRAPHIE. MUSEOGRAPHIE&o- 

Kunstdenkmäler,  Elsässische  u.  lothringische,  heraus- 
geg. V.  S.  Hausmann.  Text.  Imp.  4°.  VIII,  31  u.  VII, 
20  S.  Strassburg,  W.  Heinrich.  M.  6. 


AMSTERDAM 

Das  neue  Künstlerhaus  ,,Het  Binnenhuis“  in  Am- 
sterdam. (Die  Kunst,  II,  5.) 

BERLIN 

OSBORN,  M.  Die  Van  de  Velde-Ausstellung  in 
Berlin.  (Deutsche  Kunst  u.  Dec.,  April.) 


BERLIN 

VOLLMAR,  H.  Aus  Berliner  Kunstausstellungen. 
(Norddeutsche  Allg.  Zeitg.,  Beil.  298.) 

— Wohnungsausstellung  von  Keller  und  Reiner  in 
Berlin.  (Die  Kunst,  II.  6.) 

BRÜSSEL 

Catalogue  de  l’exposition  centennale  de  l’Academie 
royale  des  beaux-arts  et  ecole  des  arts  decoratifs 
de  Bruxelles.  1800  — 1900.8°.  io8p.grav.  Bruxelles, 
H.  Havermans.  fr.  3. 

BUDAPEST 

DINER-DENES,  Jos.  Die  Weihnachtsausstellung 
des  Kunstgewerbe-Vereines.  (In  magyar.  Sprache.) 
(Magyar  Iparmüveszet,  1901,  Jan.  — März.) 
DÜSSELDORF 

Düsseldorfer  Ausstellungs-Zeitung.  Amtl.  Organ 
d.  Industrie-,  Gew.-  u.  Kunstausstellung.  Redacteur: 
J.  V.  Wildenradt.  Monatl.  i Heft.  4°.  Düsseldorf, 
J.  B.  Gerlach.  Jährl.  M.  4. 

KARLSRUHE 

Jubiläums  - Ausstellung  Karlsruhe,  1902.  (Die 
Kunsthalle,  10.) 

KREFELD 

LERCH,  P.  Das  Kaiser  Wilhelm-Museum  in 
Krefeld.  (Düsseldorfer  Ausstellungs-Zeitg.,  13.) 
LEIPZIG 

KURZWELLY,  A.  Die  Erwerbungen  des  Leipziger 
Kunstgewerbe-Museums  auf  der  Pariser  Welt- 
ausstellung. (Kunstgewerbebl.  N.  F.  XII,  7.) 
LONDON 

THOMAS,  B.  Die  Londoner  Ausstellungen.  (Die 
Kunsthalle,  ii.) 

NEAPEL 

CONFORTI,  L.  Das  Nationalmuseum  zu  Neapel. 
Text  V.  P.  E.  Lovena.  Neapel.  4°. 

PARIS,  WELTAUSSTELLUNG 

BARTESCH,  H.  Die  Kunststickerei  auf  der  Pariser 
Weltausstellung.  (Kunstgewerbebl.  N.  F.  XII,  6.) 

— BELVILLE,  E.  Le  Cuir  decore  ä TExposition 
Universelle.  (Art  et  Dec.,  4.) 

— DUVAL,  G.  Le  Musee  centennal  de  la  reliurc  k 
l’Exposition  universelle.  (Bull,  du  Bibliophile  et  du 
Bibliothecaire,  Dec.) 

— FRED,  W.  Betrachtungen  über  die  decorative 
Kunst  auf  der  Pariser  Weltausstellung.  (Wester- 
manns illustr.  deutsche  Monatshefte,  Febr.) 

— LECLERQ,  J.  Die  finnische  Kunst  auf  der  Welt- 
ausstellung Paris.  (Finnländische  Rundschau, 
1901,  I.) 

— MEYER,  Franz  Sales.  Die  neue  kunstgewerbliche 
Richtung  auf  der  Pariser  Weltausstellung  1900. 
(Badische  Gewerbezeitg.,  10.) 

— VALERO  DE  TORNOS,  J.  Espana  en  Paris  en  la 
Exposieiön  de  1900;  estudio  de  costumbres  sobre 
Exposiciones  universales.  Madrid,  P.  Nunez.  8°. 
281  p.  Pes.  3'50. 

— WALLON,  P.  L’Architecture  ä l’exposition  uni- 
verselle de  1900.  (Impressions  et  Souvenirs.)  In-8°. 
62  p.  Paris,  imp.  Dumoulin. 

ROM 

HAUGWITZ,  E.  Der  Palatin,  seine  Geschichte 
und  seine  Ruinen.  Rom.  (Löscher.)  16°.  ig8  S.  mit 
Abbldgn. 

STUTTGART 

Die  Ausstellung  der  kgl.  Preuss.  Porzellanmanu- 
factur  in  der  König  Karl-Halle  des  Landesgewerbe- 
museums. (Gewerbebl.  aus  Württemberg,  3.) 
WIEN 

Die  Winterausstellung  des  k.  k.  Österr.  Museums. 
(Die  Kunst,  II,  6.) 


329 


MODERNE  ENGLISCHE  BAUKUNST  VON 
MAX  SCHMID-AACHENS^ 

IN  Gemälde  kann  im  Salon  verborgen  bleiben, 
ein  Buch  uneröffnet  in  einem  Fach  der  Bibliothek, 
eine  Zeichnung  oder  ein  Stich  in  der  Mappe;  aber 
ein  Haus  steht  immer  vor  aller  Augen  und  muss 
den  Vorübergehenden  durch  seine  Mängel  be- 
leidigen oder  durch  seine  Vorzüge  erfreuen.  Mit 
diesen  Worten  verweist  William  Morris  auf  die 
fundamentale  Bedeutung  der  Baukunst  für  die 
Bildung  des  Geschmackes  im  Volke. 

Aber  man  darf  nicht  vergessen,  dass  die 
Wirksamkeit  der  Baukunst  anderseits  ausserordentlich  eng  begrenzt  ist. 
Bücher  und  Bilder,  Zeichnungen  und  Stiche,  Möbel  und  Geräth,  ja  ganze 
Einrichtungen  sind  nicht  an  den  Ort  ihrer  Entstehung  gebunden.  Sie  können 
wandern,  sie  wirken  in  die  Ferne  und  können  schnell  in  Nachbarstädten,  ja 
in  Nachbarländern  anregen  und  befruchten.  So  haben  die  Gemälde  der  Prä- 
raffaeliten,  so  hat  das  englische  Kunsthandwerk  längst  auf  dem  Continent 
Fuss  gefasst,  den  modernen  Bestrebungen  anderer  Länder  vielfach  als 
Geburtshelfer  gedient.  Von  der  nicht  minder  reichen  und  fruchtbringenden 
Entwicklung  englischer  Baukunst  aber  hat  man  fast  nur  im  engeren 
Kreise  der  Architekten  Kenntnis,  und  Norman  Shaw,  Sedding,  Ernest  George 
sind  manchem  unbekannt,  der  sich  schämen  würde,  mit  Rossetti,  Burne- 
Jones  oder  William  Morris  nicht  völlig  vertraut  zu  sein. 

Es  ist  eben  viel  schwerer,  die  Bekanntschaft  jener  Architekten  zu 
machen,  als  die  der  Maler  und  Handwerkskünstler.  Aus  den  Abbildungen  und 
Beschreibungen  englischer  Fachblätter  begreift  man  nur  schwer  die  Vorzüge 
ihrer  Bauten.  Und  selbst  wer  an  Ort  und  Stelle  danach  Umschau  hält,  wird 
nur  unter  sachkundigster  Führung  und  mit  grossem  Zeitaufwand  aus  der 
überwältigenden  Masse  nichtssagender  Nutzbauten  die  künstlerischen 
Schöpfungen  herausfinden. 

Der  vornehme  Engländer  vermeidet  das  Auffallende.  Er  baut  nicht  an 
den  Hauptstrassen  und  er  baut  nicht  blendende  Facaden.  Das  gilt  aber  auch 
von  der  wirklich  guten  englischen  Monumentalkunst.  Die  schönsten 
englischen  Kirchen,  Bibliotheken,  Gerichtsgebäude  und  andere  stehen  nicht 
auf  den  Hauptplätzen  der  Städte,  sondern  abseits,  oft  in  kleinen  Land- 
städtchen. 

Sie  wirken  nicht  durch  thurmreiche  überladene  Fronten,  sondern 
durch  stimmungsvolle  Innenausstattung.  So  würde  die  moderne  englische 
Baukunst  wohl  noch  auf  lange  Zeit  nur  den  Fachleuten  bekannt,  der  Menge 
der  Kunstfreunde  aber  eine  terra  incognita  geblieben  sein,  hätte  nicht 
neuerdings  H.  Muthesius  durch  ein  gross  angelegtes  Tafelwerk  sie  uns 
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näher  gebracht.*  Das  Werk  ist  nicht  nur  eines  jener  architektonischen 
Bilderbücher  mit  bequem  zusammengerafften  „Motiven“,  vielmehr  ist  auf 
die  Auswahl  und  geschichtliche  Vollständigkeit  der  Abbildungen  die  grösste 
Sorgfalt  verwandt.  Natürlich  soll  es  vor  allem  dem  Fachmann  nützen, 

daher  die  Menge  wert- 
voller bautechnischer 
Angaben,  die  Fülle  müh- 
sam erarbeiteten  Mate- 
rials. Aber  es  soll  noch 
mehr  sein:  Ein  Bau- 
stein zur  Geschichte 
der  modernen  Kunst, 
eine  Darstellung  auf 
culturgeschichtlicher 
Basis  mitExcursen  über 
Bau-  und  Lebensge- 
wohnheiten in  England, 
eine  Darstellung  aus 
der  Feder  eines  hoch- 
gebildeten, weitblicken- 
den und  technisch  wie 
künstlerisch  gleich  ge- 
schulten Mannes. 

Dass  ein  deutscher 
Architekt  diese  mühse- 
lige Arbeit  mit  bestem 
Erfolge  unternommen, 
ist  bezeichnend  für  England  und  die  Engländer  von  heute.  Die  Vereinigung 
technischer  Kenntnisse,  künstlerischen  Urtheils,  historischer  und  littera- 
rischer  Bildung,  die  ein  solches  Unternehmen  fordert,  wird  so  leicht 
kein  englischer  Architekt  besitzen,  noch  viel  weniger  aber  geneigt  sein,  der- 
artige Geistesschätze  an  eine  Sache  zu  wenden,  deren  äusserer  Lohn  in  gar 
keinem  Verhältnis  zur  aufgewandten  Arbeit  steht.  Ein  Geschäft  ist  damit 
nicht  zu  machen,  und  den  ideellen  Vortheil,  die  Befriedigung,  die  aus  der 
Arbeitsleistung  als  solcher  quillt,  die  Freude,  als  erster  einem  noch  unbe- 
bauten Acker  Früchte  abgewonnen  zu  haben,  überlässt  man  mit  Vergnügen 
dem  Deutschen,  der  heute  dort  drüben  fast  auf  allen  Gebieten  ausgenützt 
wird,  wo  Arbeitskraft  und  Organisationsgabe  den  Erfolg  bedingen.  ** 

* Muthesius,  Die  englische  Baukunst  der  Gegenwart.  Berlin,  1900.  Verlag  Cosmos.  4 Lieferungen  zu  je 
25  Mark.  In  der  nachfolgenden  Darstellung  ist  das  Illustrationsmaterial  aus  Muthesius’  Werk  entnommen,  auf 
das  sich  auch  der  Text  im  wesentlichen  stützt.  Übrigens  benützt  Verfasser  diese  Gelegenheit,  um  Herrn 
Regierungsbaumeister  Muthesius  auch  für  freundlichen  Rath  und  Führung  an  Ort  und  Stelle  herzlichst  zu 
danken. 

**  Auch  die  für  moderne  englische  Baugeschichte  wichtige  Publication  ,, Academy  Architecture“  wird  von 
einem  Deutsch- Schweizer,  A.  Koch,  herausgegeben. 
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Dass  es  aber  in  England  an  schöpferischer  Kraft  nicht  fehlt,  dass  man 
nur,  übersättigt  von  dem  mühelos  zuströmenden  Reichthum,  auf  manchen 
Gebieten  des  öffentlichen  Lebens  den  Antrieb  zur  Bethätigung  derselben 
verloren  hat,  zeigt  eben  die  moderne  englische  Baukunst. 

In  England  hat  man  früher 
und  stärker  als  auf  dem  Con- 
tinent  den  Wert  selbständigen, 
ganz  persönlichen  Schaffens, 
freier  Verwendung  der  überlie- 
ferten Bauformen  erkannt,  hat 
man  seit  den  Sechziger-Jahren 
im  ungestörten,  lang  dauernden 
Genüsse  des  Friedens  und  einer 
aus  der  allgemeinen  Wohlhaben- 
heit erwachsenen,  durch  Gene- 
rationen gepflegten  Cultur  wirk- 
lich Hervorragendes  geschaffen. 

Auch  in  England  hatten  Classi- 
cismus  und  Romantik,  Hellenis- 
mus und  Gothik  im  Beginn  des 
XIX.  Jahrhunderts  geherrscht, 
vielfach  noch  unheilvoller  als 
irgendwo  sonst.  Auch  hier  war 
der  Nachahmung  griechischer 
Bauten,  die  in  geistlosester  Form 
zum  Beispiel  an  Inwoods  St.  Pan- 
craskirche  (i8ig  bis  1822)  zu 
London  auftritt,  allmählich  der 
Übergang  zur  italienischen  Hoch- 
renaissance gefolgt,  als  deren 
verständnisvoller  Pfleger  Sir  Charles  Barry  (1795  bis  1860)  gelten  darf. 

Seltsamerweise  wurde  aber  Barrys  Weltruf  nicht  durch  seine  Renais- 
sancebauten, wie  Reform-Club  und  Treasury-Building,  begründet,  sondern 
durch  den  Bau  des  Parlamentshauses,  das  er  nach  dem  Siege  in  der  grossen 
Concurrenz  von  1835  im  englisch-gothischen  Perpendicularstil  ausführte  und 
das  durch  die  monumentale  Grösse  der  Anlage,  die  künstlerische  Feinheit 
und  Kostbarkeit  der  Einzelbildungen,  durch  die  ,, historische  Echtheit“  der 
Stilformen  wirklich  den  Ruhm  verdiente,  den  man  ihm  spendete  zu  einer 
Zeit,  da  all’  dies  in  erster  Linie  den  Masstab  für  die  Beurtheilung  von 
Bauten  ergab. 

Der  historische  und  künstlerische  Beirath  Barrys  war  Augustus  Welby 
Pugin,  der  ,, Vater  des  neugothischen  Stiles  in  England“.  Wohl  hatte  schon 
vor  ihm  in  England  die  Gothik,  die  hier  niemals  ganz  untergegangen  war, 
am  Ausgang  des  XVIII.  Jahrhunderts  eine  dilettantische  Neubelebung 


R.  Norman  Shaw,  New  Zealand  Chambers, 
Leadenhall  Street,  London 
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erfahren.  Aber  Pugin  erst  hat  sie  gründlich  erforscht,  streng  entwickelt,  als 
einzig  zulässigen  Baustil  für  das  moderne  England,  als  den  nationalen 
Stil  angepriesen,  Pugin  hatte  dabei  immer  die  alte  englische  Gothik  im 

Auge,  deren  Denkmale 
John  Britton,  Rickmann 
und  Pugins  Vater,  Au- 
gustus  Pugin  der  Ältere 
publicirt  hatten.  Indes- 
sen war  man  auch  mit 
der  continentalen  Go- 
thik,besondersmititalie- 
nischer  und  französi- 
scher, bekannt  gewor- 
den, war  man  tiefer  in 
die  geschichtliche  Ent- 
wicklung eingedrungen, 
hatte  man  einen  grös- 
seren Formenschatz 
zur  Verfügung.  Allein, 
damit  war  auch  eine 
mehr  schulmässige  Be- 
handlung der  Details 
aufgekommen.  Man  war 
anspruchsvoller  gewor- 
den. Statt  einer  gewis- 
sen Schlichtheit  und 
Zweckmässigkeit  der 
Mittel  wird  monumen- 
tale Grösse,  Regelmäs- 
sigkeit der  Anlage  er- 
strebt, wird  der  Künst- 

R.  Norman  Shaw,  Wohnhaus  Queen’s  Gate  i8o,  London  Jgj.  beschränkt  durch 

den  Lehrmeister,  der 

die  Stilformen  des  XIII.  und  XIV.  Jahrhunderts  sorglich  zu  trennen  befiehlt. 
Diese  Abkehr  von  der  englischen  zur  continentalen  Gothik,  vom  Nationalen 
zum  Continentalen,  vom  Ziegelbau  zum  kostbaren  Steinmaterial  hatte 
gerade  an  dem  Manne  kräftige  Unterstützung  gefunden,  der  sonst  der 
englischen  Kunst  manchen  Segen  gebracht,  anJohnRuskin.  Seine  glänzenden 
Schilderungen  des  Dogenpalastes,  der  Kathedrale  von  Amiens,  seine  litte- 
rarisch  so  wirksame  Begeisterung  für  Marmor,  Granit  und  Mosaik  haben 
die  Baukunst  jener  Jahre  mit  auf  die  Abwege  gedrängt,  die  zum  Beispiel 
durch  Sir  Gilbert  Scotts  anspruchsvolles  Albert  Memorial  und  durch  Streets 
über  Gebür  verunglimpften  Justizpalast  (Law  courts)  bezeichnet  werden. 
Damit  hatte  die  Gothik  ihre  Rolle  als  ,, moderner  englischer  Baustil“  aus- 
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gespielt.  Aber  zugleich  hatten  die  Staatsarchitekten  an  den  verschiedensten 
Stellen  mit  ihren  italienischen  Renaissancebauten  keine  künstlerischen  Erfolge 
errungen,  weder  Pennethorne  und  Tite  mit  dem  Neubau  der  London  Uni- 
versity,  noch  G.  G.  Scott 
mit  den  Government 
Offices  in  Whitehall. 

Eine  Gesundung  der  in 
Stilknechtschaft  gera- 
thenen  englischen  Bau- 
kunst kam  ganz  uner- 
wartet aus  dem  gewal- 
tigen Emporwachsen 
des  bürgerlichen  Haus- 
baues, der  für  neue 
Aufgaben  neue  Grund- 
risslösungen und  vor 
allem  eine  aus  dem 
praktischen  Bedürfnis 
herausgewachsene 
Kunstform  verlangte. 

Der  Engländer  hat 
bis  heute  am  Einfami- 
lienwohnhaus festge- 
halten, das  freilich  in 
den  modernen  Gross- 
städten meist  absolut 
kahl  und  schmucklos 
als  roher  Bedürfnisbau 
ausgeführt  wird.  Im 
besten  Falle  hatte  man 
es  in  der  Mitte  des 
XIX.  Jahrhunderts  ver- 
putzt und  einige  classi- 

sche  oder  Renaissanceformen  angesetzt,  um  die  Quadermauern  und  Stein- 
säulen italienischer  Renaissancepaläste  damit  vorzutäuschen. 

Auch  die  Neugothiker  hatten  die  Facade  des  Bürgerhauses  nach  Kräften 
herausgeputzt  mit  allerhand  Baudetails  von  Kirchen  und  Schlössern  und 
diese,  so  gut  es  ging,  mit  den  praktischen  Bedürfnissen  in  Einklang  gesetzt. 

Und  doch  gaben  sie  eine  treffliche  Grundlage  durch  die  Abwendung 
von  der  Surrogatkunst,  durch  die  Betonung  des  Constructiven.  Darauf 
konnte  sich  die  in  den  Sechziger-Jahren  durch  Eden  Nesfield  und  R.  Norman 
Shaw  eingeleitete  Bewegung  gründen,  die  an  Stelle  des  architektonischen 
Formalismus  eine  vernünftige,  sachgemässe  Bauweise,  Rückkehr  zur  alten 
englischen  Volkskunst  verlangte.  Man  suchte  einen  neuen,  ganz  persön- 


R.  Norman  Shaw,  Geschäftshaus  der  Alliance  Assurance  Company,  London 
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liehen  Stil,  man  wollte 
brechen  mit  der  Tra- 
dition, wollte  die  bür- 
gerliche Baukunst  be- 
freien von  der  an- 
spruchsvollen Vor- 
mundschaft des  Monu- 
mentalbaues, der  archi- 
tektonischen Phrase. 

Darum  wandte 
man  sich  ab  von  der 
Gothik  und  der  italie- 
nischen Renaissance, 
knüpfte  man  an  die 
schlichten  Wohnhäu- 
ser des  XVII.  und 
XVIII.  Jahrhunderts 
an,  die  als  Bauten  im 
Queen  Anne-Stil  be- 
zeichnet werden,  ob- 
wohl ihre  Entstehung 
nicht  auf  die  kurze 
Epoche  der  Herrschaft 
der  Königin  Anna 
(1702  bis  1714)  be- 
schränkt ist.  Es  han- 
delte sich  um  einfache, 
aber  gut  gegliederte 
Ziegelbauten  nach 
holländischem  Vor- 

John  Douglas,  Volkskaffeehaus  in  Foregate  Street,  Chester  bild,  nicht  VOn  akade- 

misch geschulten  Ar- 
chitekten, sondern  von  tüchtigen  Maurermeistern  unter  bescheidenem  Auf- 
wand von  Schmuckformen  errichtet. 

Ihr  grösster  Vorzug  bestand  in  der  malerischen  Wirkung  des  Materials, 
eines  sehr  feinen,  tiefrothen  Ziegels,  der  weich  genug  war,  dass  man  Profile 
und  Ornamente  darin  schneiden  und  schleifen  konnte,  der  aber  allmählich 
ausserordentlich  erhärtete.  Zu  diesem  tiefrothen  Ziegel  wirkten  Haustein- 
gliederungen ebensogut,  wie  hellgestrichene  Holzrahmungen  der  Fenster 
und  Thüren  oder  grüne  Fensterläden. 

Anspruchslos,  wie  das  Material,  waren  auch  die  Formen  dieser  Häuschen 
von  oft  sehr  unregelmässigem  Grundriss,  mit  allerhand  Anbauten,  mit  hohen 
Ziegeldächern  und  grossen  Schornsteinen.  Die  Fenster  waren  mit  vielen 
kleinen  Scheiben  verglast,  sprangen  oft  als  ausgebuchtetes  bay  window  vor. 
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Nur  die  nothwendigsten  architektonischen  Zierformen  waren  angewandt, 
sehr  wenig  Ornamentik. 

Auf  Grund  dieser  holländisch-englischen  Vorbilder  entwickelte  nun 
Norman  Shaw  den  modernen  Queen  Anne-Stil.* 

Shaws  Mitarbeiter,  Eden  Nesfield,  gab  den  unmittelbaren  Anstoss  durch 
das  1864  errichtete  Parkwärterhäuschen  im  Regent-Park  zu  London  (Abb. 
S.  330)  und  durch  ein  Thorwärterhaus  im  botanischen  Garten  zu  Kew  (1866). 
Hier  zuerst  waren  alle  Erinnerungen  an  gothischen  Backsteinbau  gänzlich 
beseitigt,  die  in  den  zahlreichen  Wohnhausbauten  von  Shaw  und  Nesfield 
während  der  Sechziger-Jahre  immer  noch  geherrscht  hatten.  Die  beiden 
knüpften  also  da  an,  wo  vor  dem  Auftreten  des  Hellenismus  und  der  Neu- 
gothik  die  englische  Baukunst  stehen  geblieben  war,  und  sie  erklärten 
ausdrücklich,  weder  die  constructiven  Formen  der  gothischen  Kathedrale 
noch  die  Säulenordnung  des  griechischen  Tempels  am  Bürgerhaus  dulden 
zu  wollen. 

Erst  1872  machte  Norman  Shaw  den  kühnen  Versuch,  auch  ein 
Geschäftshaus  einer  Dampfschiffahrts-Gesellschaft,  die  sogenannten  News 

* Die  gründliche  Darstellung  dieser  Entwicklung  und  des  Führers  Norman  Shaw  ist  ein  Hauptverdienst, 
das  Muthesius  mit  seinem  Werke  sich  erworben  hat. 


R.  Norman  Shaw,  Speisezimmer  im  Wohnhause  des  Künstlers  in  Hampstead,  London 
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Zealand  Chambers  in 
Leadenhall  Street  zu 
London,  ganz  ohne  go- 
thische  Anklänge  und 
ganz  individuell  zu  ge- 
stalten (Abb.  S.  331). 
Alle  Einzelheiten  waren 
hier  geschichtlichen 
Vorbildern  entnommen, 
aber  der  Aufbau  dem 
neuenZwecke,  der  Lage 
in  enger,  lichtarmer 
Strasse  angepasst. 
Zwischen  vier  kräftigen 
Mauerpfeilern  springt 
die  Facade  zurück. 
Doch  wird  sie  fast  in 
ihrer  ganzen  Fläche 
durch  Fenster  geöffnet, 
die  erkerartig  vorge- 
wölbt sind  und  so,  ohne 
aus  der  Fluchtlinie  vor- 
zutreten, doch  den 
Räumen  reichlich  Licht 
zuführen.  Damit  war 
der  Grundgedanke  der 
modernen  Kaufhaus- 
front richtig  erfasst,  die 
Auflösung  in  starke 
Mauerpfeiler,  zwischen 

denen  mit  Hilfe  von  Eisen  und  Glas  alles  erreichbare  Licht  den  Innenräumen 
zugeführt  wird.  Über  dem  dritten  Geschoss  wölbte  Shaw  eine  hohe  Voute 
vor,  die  sehr  originell  von  der  zurückliegenden  Fensterwand  zu  dem  über  die 
Pfeiler  ausladenden  kräftigen  Kranzgesims  überleitet.  Über  diesem  sitzt  das 
Dachgeschoss  mit  drei  durch  Pfeiler  getrennten,  hübsch  decorirten  Giebeln. 
So  einfach  die  Lösung  erscheint,  so  von  allem  bisherigen  abweichend  war  sie. 
Sie  lieferte  den  Beweis  für  die  vielseitige  Verwendbarkeit  des  neuen  Stils, 
oder  richtiger  ein  Beispiel  dafür,  wie  die  historischen  Bauformen  von  Meister- 
hand den  modernen  Zwecken  dienstbar  gemacht  werden  konnten.  In  der 
engen,  vom  Verkehr  durchhasteten  Geschäftsstrasse  fällt  der  Bau  auf,  schon 
um  seiner  malerischen  Behandlung  willen.  Sockel  und  Hauptportal  sind 
von  grauem  Sandstein,  zwei  kleine  Ornamentfriese  darüber  etwas  dunkler, 
die  Hausthür  von  grün  gebeiztem  Holz.  Zwischen  den  rothen  Ziegelflächen 
sind  alle  Rahmungen  weiss,  ebenso  die  hohe  Voute  mit  den  Ornamenten,  die  in 


Ernest  George  & Peto,  Wohnhäuser,  Collingham  Gardens 
16,  15  und  14,  London 
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Ernest  George  & Petto,  Wohnhäuser  Collingham  Gardens  ii  bis  15,  London 

den  hellen  Verputz  geschnitten  sind.  Dagegen  wirken  die  Fenster  mit  ihren 
vielen  kleinen  Scheiben  dunkelbläulich  oder  grünlich,  je  nach  der  Beleuchtung. 
Der  jüngeren  Generation  der  englischen  Architekten  war  damit  der  Weg 
gewiesen. 

Neben  Godwin  und  anderen  baute  dann  Norman  Shaw  Ende  der 
Siebziger-Jahre  auf  dem  Terrain  von  Bedford-Park  Gruppen  von  Wohn- 
häusern, die  im  Gegensatz  zu  dem  sonst  absolut  schmucklosen  Mietshause 
eine  ungeheuere  Mannigfaltigkeit  der  Facaden  aufwiesen.  Jeder  überflüssige 
Luxus  musste  vermieden  werden  und  doch  wusste  Shaw  mit  nur  neun  ver- 
schiedenen Grundrissen  Haus  für  Haus  eigenartig  zu  gestalten.  Er  gab  damit 
in  England  das  erste  Beispiel  dafür,  wie  solche  Reihenbauten  nach  künst- 
lerischen Gesichtspunkten  zu  malerischen  Einheiten  zusammenzufassen 
sind.  Norman  Shaw  fand  nun  reiche  Arbeit.  Er  errichtet  eine  grosse  Anzahl 
vornehmer  Stadt-  und  Landhäuser,  wie  zum  Beispiel  die  Landsitze  Adcote 
und  Dawpool  (1880),  ferner  das  ländliche  Lowther  Lodge  an  einer  Haupt- 
verkehrsader Londons,  das  auch  dem  flüchtig  Vorüberschreitenden  durch 
seine  vornehme,  bei  reicher  Gliederung,  durch  seinen  ländlich  behaglichen 
Charakter  und  die  schöne  Wirkung  seiner  tiefrothen  Ziegel  fesselt.  Immer 
mehr  entwickelt  Shaw  die  Fähigkeit,  auch  einfache  Aufgaben  wahrhaft 
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William  Owen,  Beamtenwohnhäuser  in  Port  Sunlight,  Cheshire 


monumental  zu  behandeln.  Erkennt  man  doch  die  Wohnhäuser  Nr.  57,  59 
und  61  in  der  Londoner  Vorstadtstrasse  Queens  Gate  ohne  weiteres  unter 
den  ähnlichen  Nachbarhäusern  heraus  an  der  noblen  Einfachheit,  der 
strengen  Zusammenfassung  der  Hauptlinien,  dem  Wechsel  zwischen  grossen 
schmucklosen  Mauerflächen  und  den  zu  Gruppen  zusammengefassten  oder 
vereinzelten  Fenstern  von  verschiedener  Grösse.  Sparsam  ist  er  mit  Schmuck- 
formen. Wo  er  sie  aber  anwendet,  ist  er  überraschend  und  eigenartig,  wie 
bei  der  Pilasterarchitektur  über  dem  Eingang  zum  Eckhaus  Queens  Gate 
Nr.  180  (Abb.  S.  332),  die  aus  dem  weichen,  voll  vermauerten  Ziegel  in  feinem 
Relief  herausgeschnitten  ist. 

Im  Jahre  1881  baute  Norman  Shaw  das  Geschäftshaus  der  Alliance 
Assurance  Company  (Abb.  S.  333),  einen  hochgiebeligen  Ziegelbau  mit  Sand- 
stein-Verblendung, der  durch  seine  kraftvolle  Ruhe  wunderbar  absticht  gegen 
manche  der  in  Pall-Mall  gegenüberliegenden,  überladenen  Clubhäuser;  dieses 
Geschäftshaus  hat  einen  Hauch  aristokratischer  Vornehmheit,  den  man  an 
jenen  Wohnsitzen  der  englischen  Clubs  vergeblich  sucht.  Die  Rollen  scheinen 
vertauscht  zu  sein.  1886  konnte  Norman  Shaw  bei  einem  öffentlichen 
Gebäude,  den  New-Scottland- Yard,  zeigen,  dass  der  Backstein-Renaissance- 
bau auch  für  diese  Zwecke  völlig  geeignet  war.  Durch  vier  schwere  thurm- 
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Maxwell  und  Lucke,  Arbeiterhäuser  in  Port  Sunlight,  Cheshire 


artige  Erker  an  den  vier  Ecken,  durch  die  mächtigen,  aber  nicht  in  die 
Mittelachse  gelegten  Portale  erinnert  dies  Polizeihauptgebäude  an  einen 
wehrhaften  Schlossbau,  und  die  beabsichtigte  Derbheit  der  Formen,  das 
Vorwiegen  ruhiger  Flächen  gibt  ihm,  seinem  Zwecke  entsprechend,  etwas 
Drohendes  und  Trotziges. 

Es  ist  bezeichnend  für  Norman  Shaws  ernste  und  strenge  Denkweise, 
dass  er  immer  mehr  es  verschmäht,  mit  kleinen  Gliederungen  und  Orna- 
menten zu  wirken.  Seine  Lieblingsmotive,  wie  der  Giebel  über  dem 
umrahmten  Felde,  die  Vase  mit  den  drei  Blumen  als  Füllung,  werden  immer 
einfacher,  die  Formen  immer  gewaltiger  zusammengefasst,  bis  er  schliess- 
lich in  seinen  letzten  Werken  wieder  zu  fast  symmetrischem  Classicismus 
kommt,  nicht  in  gedankenarmer  Nachahmung,  sondern  weil  nur  noch  das 
Starke  und  Schlichte  seinem  auf  grossen  Stil  drängenden  Empfinden 
entsprach. 

Wie  an  den  Facaden  führte  Shaw  auch  im  Innern  das  englisch- 
holländische Barock  durch,  soweit  es  den  Forderungen  der  Bequemlichkeit 
entsprach.  Mit  Vorliebe  bildet  er  z.  B.  den  Kaminplatz  (ingle  nook)  aus.  Im 
Speisezimmer  seines  idyllisch  gelegenen  Hauses  in  Hampstead  hat  er  über  dem 
Kaminplatz  ein  kleines  Studierzimmer  eingebaut  (Abb.  S.  335),  zu  dem  durch 
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die  Thür  zur  linken 
einige  Stufen  hinauf- 
führen. Da  der  Kamin 
an  der  Aussenwand 
liegt,  konnten  daneben 
Fenster  angeordnet 
werden,  die  dem  Kamin- 
sitz Tageslicht  zuführen, 
ebenso  dem  Oberstüb- 
chen. Das  letztere  öffnet 
sich  auch  nach  dem 
Speisezimmer  hin  mit 
einem  kleinen  Fenster. 
So  kann  sich  der  Haus- 
herr in  ruhiger  after- 
dinner  Stunde  zur  Lec- 
ture  oder  zum  Genüsse 
der  in  Damengesell- 
schaftstrengverbotenen 
Cigarre  zurückziehen 
und  bleibt  doch  in  Ver- 
bindung mit  dem  um  den 
Kamin  versammelten 
Hausgenossen.  In  der 
handwerklich  soliden 
Ausführung  solcher  In- 
nenausstattungen traf 
Shaw  zusammen  mit 
der  von  Morris  geleite- 
ten Bewegung,  nur  dass 
letzterer  noch  an  der 
Gothik  festhielt. 

Neben  Norman  Shaw  wirkten  in  ähnlichem  Sinne  der  Schotte  J.  J.  Ste- 
venson, der  sich  1872  mit  M.  Robson,  dem  Architekten  des  Londoner 
Schulamtes  (School  Board  Office)  und  des  People’s  Palace,  associirt,  um  eine 
Reihe  von  Volksschulen  im  Queen  Anne-Stil  zu  bauen.  Sie  verwenden  für 
die  Flächen  das  billigste  Ziegelmaterial,  nur  für  die  Rahmen  und  Gliederungen 
sparsam  Sandstein  und  wissen  doch  bei  dieser  billigen  Ausführung  durch 
malerische  Gliederung  der  Baumasse  statt  nüchterner  Schulbauten 
ansprechende  und  wohnliche  Schmuckbauten  zu  gestalten. 

So  war  für  den  bürgerlichen  Wohnhausbau  das  Streben  nach  äusserem 
Schein  überwunden,  die  unleidliche  Manier,  das  Familienwohnhaus  als 
Florentiner  Palast  oder  gothisches  Schloss  zu  decoriren.  Immermehr  suchte 
man  die  kostbare  Ausstattung  des  Innern  hinter  einer  schlichten  Ziegel- 


Henry  T.  Hare,  Volksbibliothek,  Bade-  und  Waschanstalt  in 
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K.  W.  Mountford,  Northampton  Institute  (Polytechnic)  in  Clerkenwell,  London 


facade  zu  verbergen.  Aber  auch  der,  von  Shaw  im  Beginn  seiner  Wirksam- 
keit nachgeahmte  altenglische  Fachwerkbau,  der  mit  seinen  braunen  Holz- 
tönen zwischen  hellen  verputzten  Flächen  so  vortrefflich  mit  dem  warmen 
Ziegelroth  der  Wände  und  Dächer  sich  verbinden  Hess,  wird  um  seiner 
malerischen  Wirkung  willen  wieder  beliebt.  In  Chester,  wo  eine  ganze  Reihe 
der  schönsten  alten  Fach  werkbauten  noch  erhalten  sind,  stellte  ihnen  John 
Douglas  wohlgelungene  Nachahmungen  zur  Seite  (Abb.  S.  334),  errichtete 
auch  in  Eaton-Park  eine  Anzahl  Fachwerkhäuschen  für  Beamte  und  Dienst- 
leute des  Duc  of  Westminster. 

Die  monumentale  Strenge  und  die  schöpferische  Kraft  Norman  Shaws 
wird  von  seinen  Nachfolgern  selten  erreicht.  Dafür  halten  sie  um  so  eifriger 
nicht  nur  in  England,  sondern  auch  in  Nordfrankreich,  Flandern,  Holland  und 
Deutschland  Umschau  nach  reizvollen  bürgerlichen  Ziegel-  und  Fachwerk- 
bauten. Sie  bringen  einen  Schatz  neuer  Motive  bei,  die  mit  sicherer 
Hand  dem  Vorhandenen  eingefügt  wurden,  so  dass  der  specifisch  englische 
Charakter  des  Wohnhauses  bewahrt  bleibt.  Das  gilt  besonders  von  den 
Schöpfungen  der  Architektenfirma  George  & Petto.  Petto  hatte  schon  1876 
in  South  Audley-Street  für  ein  Porzellangeschäft  ein  Kaufhaus  gebaut.  Hier 
war  eine  Gruppe  von  Wohnhäusern  so  zusammengefasst,  dass  eine  Säulen- 
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Stellung  im  Erdgeschoss 
die  Verkaufsräume  um- 
schliesst,  über  der  die 
Fronten  der  Wohn- 
häuser aufsteigen,  deren 
jede  von  der  anderen 
abweichend  detaillirt 
wurde,  um  den  Ein- 
druck des  Massenquar- 
tiers aufzuheben.  Ferner 
hatte  Petto  an  den  Fa- 
caden  Nischen  vorge- 
sehen, in  denen  riesige 
Porzellanvasen  stehen, 
die  nun  zugleich  als  De- 
coration  und  als  Re- 
clame  für  das  Geschäft 
dienen.  Der  eigentliche 
künstlerische  Leiter  der 
Firma  ist  aber  George, 
ein  malerisches  Talent 
ersten  Ranges,  der  un- 
ermüdlich den  Continent 
bereist,  um  seine  Map- 

H.  Wilson,  Weltbewerbsentwurf  für  die  Facade  einer  Volks-  pen  mit  kOStbaren  Aqua- 

bibiiothek  in  Notting  Hill,  London  • rellstudien  nach  alten 

Bauten  zu  füllen,  aus 

denen  er  bei  der  Errichtung  von  Villen  und  Landsitzen  Anregung 
schöpft.  Eine  Anzahl  dieser  prächtigen  Blätter  ist  in  guten  Farbendrucken 
herausgegeben  worden.  So  bauen  George  und  Petto  in  South-Kensington 
Collingham-Gardens,  ein  reizendes  Villenquartier,  höchst  anziehend  durch  die 
geniale  Art,  wie  ohne  Raumverschwendung  die  koketten  Villen  zu  stimmungs- 
vollen Gruppen  vereinigt  sind.  (Abb.  S.  336.)  Hier  und  dort  ein  vorspringender 
Erker  mit  bay-window,  zwischen  ein  paar  feingegliederten  Giebeln  eine 
kräftige  Schornsteingruppe,  ein  keck  vorspringender  Thorbau,  eine  originell 
geschwungene  Backsteinmauer,  das  sind  die  Mittel,  dem  Ganzen  Abwechs- 
lung und  Leben  zu  geben.  Hier  steht  ein  ausserordentlich  fein  gegliedertes, 
noch  gothisirendes  Giebelhäuschen,  das  uns  an  Brügge  oder  andere  flandri- 
sche Städte  erinnert,  dort  eines,  das  mit  Terracotten  oder  in  den  Ziegel 
geschnittenen  Ornamenten  belebt  ist,  daneben  wieder  ein  einfacher,  ganz 
ungegliederter  Backsteinwürfel,  der  nur  auf  die  farbigen  Gegensätze  der  grün 
gestrichenen  Läden,  des  weiss  getönten  hölzernen  Hauptgesimses  und  der 
ruhigen  rothen  Ziegelflächen  abgestimmt  ist.  Aber  auch  die  nach  dem 
gemeinsamen  Garten  blickende  Rückseite  der  Villen  ist  künstlerisch  durch- 
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gebildet  (Abb.  S.  337).  Neuerdings  hat  sich  George  von  Petto  getrennt  und 
mit  A.  B.  Yeates  associirt,  um  in  unerschöpflicher  Frische  besonders  bei  der 
Anlage  englischer  Landsitze  sein  malerisches  und  architektonisches  Talent 
zu  bewähren. 

Doch  gibt  es  wohl  kaum  einen  bedeutenden  modernen  englischen 
Architekten,  der  nicht  mit  ihm  wetteifernd  Wohnhäuser  oder  Landsitze  baut, 
darunter  Meister  wie  Ernest  Newton,  Douglas  und  Minshull,  Burges,  Hors- 
ley  Lethaly,  W,  Owen,  May  A.  Mitchell,  Bidlake  und  viele  andere.  Die 
Aufgaben  sind  dadurch  complicirter  geworden,  dass  in  den  neuen  vornehmen 
Stadttheilen  Londons  vielfach  auch  mehrstöckige  Etagenwohnhäuser 
errichtet  werden,  die  dann  in  jedem  Geschoss  oft  vier  bis  sechs  Einzel- 
wohnungen (flats)  mit  acht  bis  zehn  kleinen  Zimmern  und  reichlichem 
Nebengelass  enthalten.  Da  sich  die  Miete  für  eine  solche  massig  grosse 
Wohnung  zwischen  4000  bis  8000  Mark  etwa  bewegt,  sind  die  Wohnungen 
demgemäss  nicht  nur  luxuriös  mit  Fahrstuhl,  elektrischer  Beleuchtung  u.s.w. 
eingerichtet,  sondern  auch  die  äussere  Form  des  Baues  entsprechend  elegant. 
Nur  versteht  man  in  England  darunter  nicht  jene  Überladung  mit  Karyatiden, 
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Säulen,  Balkons  und  Erkern,  die  das  ,, herrschaftliche  deutsche  Mietshaus“ 
verunzieren.  Die  in  Ziegelbau  mit  mässiger  Verwendung  von  Terracotten 
oder  Baustein  hergestellten  Facaden  bewahren  vielmehr  Zurückhaltung, 
glänzen  mehr  durch  gute  Verhältnisse,  Anpassung  an  die  Umgebung, 
sorgfältige  Durchbildung. 

Aber  auch  in  weniger  vornehmen  Quartieren  Englands  fällt  uns  heute 
die  zunehmende  Rücksicht  auf  passenden  Schmuck  auf.  Jene  Strassenfronten 
alten  Stils,  in  denen  ohne  den  geringsten  Wechsel  dieselbe  gleichförmige 
Facade  wiederkehrte,  an  der  nicht  einmal  eine  Thürrahmung  oder  ein 
Kranzgesims  die  trostlose  Ziegelmasse  belebte,  verschwinden  mehr  und 
mehr,  Formziegel,  Terracotten,  glasirte  Ziegel  erscheinen,  wenn  auch  nur 
sparsam  angewandt.  Jedenfalls  ist  eine  so  zurückhaltend  ausgestattete 
Facade  unendlich  viel  wohlthuender,  als  die  mit  wertlosen  Surrogaten  über- 
häuften Putzfacaden  deutscher  Städte. 

Eine  Fülle  dankbarer  architektonischer  Aufgaben  erwächst  den 
englischen  Architekten  bei  Ausführung  der  zahllosen  Wohlthätigkeits- 
anstalten,  mit  denen  das  reiche  England  verschwenderisch  ausgestattet  ist. 
Neben  Kranken-  und  Waisenhäusern,  Hospizen  etc.  vor  allem  Volksbiblio- 
theken, Fortbildungsschulen,  Volksbäder,  letztere  oft  mit  Clubräumen  und 
Vortragssälen  zu  einem  sogenannten  Polytechnic  vereint.  Diese  Anstalten 
sind  in  der  Hauptsache  aus  Spenden  wohlhabender  Bürger  errichtet.  Für 
die  Denkungsart  dieser  Stifter  ist  es  besonders  ehrenvoll,  dass  die  Gebäude 
nicht,  wie  bei  uns  fast  durchgängig,  in  ödem  Kasernenstil  ausgeführt  werden, 
sondern  meist  hervorragenden  Architekten  anvertraut  sind,  denen  so  reiche 
Mittel  zur  Verfügung  stehen,  dass  sie  den  Ausbau  in  gediegener  Eleganz,  oft 
nach  unserem  Begriffe  fast  verschwenderisch  durchführen  können.  Aber  auch 
wo  mit  ganz  beschränkten  Mitteln  gerechnet  werden  muss,  verzichtet  man 
nicht  auf  künstlerische  Durchbildung. 

Wie  mit  geringen  Mitteln  gewirkt  werden  kann,  zeigt  zum  Beispiel  das 
Passmore  Edwards  Settlement  am  Tavistok-Place  zu  London,  ein  kleines, 
1897  errichtetes  Fortbildungsinstitut.  Es  enthält  im  Untergeschoss  Classen- 
zimmer,  darüber  einen  grossen  Vortragssaal  und  seitlich  angelehnt,  durch 
beide  Stockwerke  durchgehend,  die  Bibliothek.  Alle  Wände  sind  einfach 
verputzt,  aber  lebhaft  roth  bemalt,  der  untere  Theil  der  Wand  mit  grün 
gebeiztem  Tannenholz  bekleidet,  also  die  Wirkung  nur  durch  diese  Farben- 
stimmung und  durch  hübsche  Raumverhältnisse  angestrebt,  unter  völligem 
Verzicht  auf  alle  nichtssagende  billige  Ornamentik.  Auch  in  der  Bibliothek 
sind  die  umlaufenden  Bücherschränke  aus  grün  gebeiztem  Tannenholz, 
die  Träger  des  elektrischen  Lichtes  einfache  Messingblechringe,  an  denen 
die  elektrischen  Birnen  an  der  Leitungsschnur  hängen.  Aber  ein  behaglicher 
Kaminplatz,  ein  grosses,  lichtreiches  bay-window  mit  seinen  kleinen  Scheiben 
geben  dem  Raum  etwas  Trauliches  und  zum  Studiren  Verlockendes.  Die 
einfache  Backsteinfacade  wird  belebt  durch  das  originell  geformte  mächtige 
Thor,  das  auch  wieder  auf  Ornamentik  und  feine  Profile  verzichtet,  und 
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nur  durch  die  wechselnde  Form 
und  Grösse  der  unregelmässig 
geschichteten  rauhen  Quadern 
Charakter  erhält.  Alles  am 
Bau  ist  Handarbeit.  Man 
verzichtet  lieber  ganz  auf 
Schmuckformen,  als  dass  man 
die  mechanisch  hergestellten, 
billigen,  aber  schlecht  de- 
taillirten  Producte  der  Dampf- 
schreinerei und  des  Terra- 
cottafabrikanten  aufnimmt. 

Vielleicht  liegt  hierin  eine  ge- 
wisse Übertreibung.  Fraglich 
erscheint,  ob  es  im  Jahr- 
hundert der  Maschinenarbeit 
nothwendig  und  praktisch  ist, 
bei  solchen  offenbar  mög- 
lichst billig  auszuführenden 
Bauten  sich  so  ausschliesslich 
auf  Handarbeit  und  auf  die 
farbige  Stimmung  der  Räume 
zu  beschränken.  Immerhin  war 
es  für  die  englische  Baukunst 
ein  ungeheuerer  Gewinn,  dass 

sie  eben  diesen  Begriff  der  harmonischen  Stimmung  in  der  Architektur  so 
gründlich  erfasst  hat,  dass  sie  auch  bei  den  schlichtesten  Nutzbauten  ihn 
nicht  mehr  entbehren  mag,  ihn  jeder  schablonenhaften  Decoration  vorzieht. 
Das  Bauen  wird  eben,  wie  Malen  und  Meissein,  als  eine  Stimmungskunst 
gehandhabt,  nicht  nur  als  eine  Art  ,, angewandte  Formenlehre“,  über  die 
so  viele  continentale  Architekten  auch  heute  noch  nicht  hinauskommen. 

Ein  Meisterwerk  solcher  Stimmungsarchitektur  ist  zum  Beispiel  die 
Rylands-Library  in  Manchester,  erbaut  von  Champneys,  einem  der  begabte- 
sten unter  den  jungen  englischen  Baukünstlern.  Sie  ist  in  reichster  engli- 
scher Spätgothik,  im  ,,luxurious  gothic  style“  gehalten  und  erinnert  in  den 
Hauptmotiven  lebhaft  an  einen  Entwurf  von  Wilson  für  eine  Kathedral- 
facade.  Alle  Reize  der  englischen  Collegebauten  von  Oxford  und  Cambridge 
mit  ihren  vornehmen,  zu  feierlicher  Andacht  bewegenden  Hallen,  Librarys 
und  Master  Lodges  klingen  hier  wieder.  Inmitten  nüchterner  Geschäftshäuser 
fällt  die  zierliche  Backsteinfacade  auf  mit  dem  reizend  durchbrochenen 

J 

Giebel  zwischen  zwei  originellen  stumpfen  Thürmen  und  der  vorgelagerten 
Halle  mit  reich  detaillirtem  Portal  zwischen  ruhigen  Ziegelflächen. 

Nun  durchschreitet  man  die  Vorhalle,  die  durch  enggestellte  gothische 
Bündelpfeiler  und  tieffarbig  verglaste  Spitzbogenfenster  etwas  unendlich 
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Beruhigendes,  Träumerisches,  fast  Geheim- 
nisvolles hat.  Im  ^rdgeschoss  sind  ein 
Hörsaal  und  Sitzungszimmer  angeordnet, 
deren  flache  Felderdecken  mit  in  Stuck  ge- 
schnittenen Renaissanceornamenten  fein  be- 
lebt und  deren  Wände  mit  Holz  verkleidet 
sind.  In  der  Vorhalle  führt  seitwärts  eine 
reiche  steinerne  Wendeltreppe  zum  grossen, 
als  dreischiffiger,  kirchenartiger  Raum  ge- 
stalteten Lesesaal.  Die  Nebenschiffe  haben 
Emporen.  Sie  sind  in  eine  Folge  von  kleinen 
kapellenartigen  Räumen  getheilt,  deren  jeder 
durch  bay-windows  beleuchtet,  seitlich  durch 
hohe  Bücherschränke  gegen  die  Neben- 
kapelle abgeschlossen  ist,  so  dass  jedes  der 
kleinen,  für  vier  Personen  eingerichteten 
Lesezimmer  nur  nach  dem  Mittelschiff  hin 
sich  öffnet.  In  letzterem  stehen  Vitrinen 
mit  seltenen  Manuscripten  und  Pracht- 
werken, die  bequemen  Verkehr  zulassen. 
Der  ganze  Lesesaal  ist  in  Sandstein  erbaut, 
dessen  schöne  warme  Töne  überall  zur  Gel- 
tung kommen.  Die  Wände  der  kleinen  Ar- 
beitskapellen aber  sind,  soweit  sie  nicht  von 
den  Bücherschränken  beansprucht  werden, 
mit  Holz  verkleidet,  wobeijede  Füllung  anders 
ornamentirt  wurde.  Ebenso  elegant  geschnitzt 
sind  die  Arbeitstische.  Die  Stühle  leisten  das 
Erdenklichste  an  Bequemlichkeit,  ein  hüb- 
scher Leuchter  für  elektrisches  Licht  hängt 
in  richtiger  Höhe  über  dem  Tisch,  kurz, 
alles  ist  in  raffinirtester  Weise  darauf  be- 
rechnet, dass  man  sich  in  der  Arbeitskapelle,  ungestört  durch  die  Schar 
der  übrigen  Mitarbeiter,  dem  Studium  hingeben  kann.  Vor  den  Sandstein- 
pfeilern des  Mittelschiffes,  die  elegante  Netzgewölbe  tragen,  sind  prachtvolle 
schmiedeeiserne  Lichtträger  angebracht.  Vielleicht  sind  unsere  lichtvollen, 
weiten,  meist  durch  eiserne  Träger  unschön  zertheilten  modernen  Bibliotheks- 
räume praktisch,  um  die  Besucher  zu  überwachen,  aber  um  so  unangenehmer 
für  diese,  die  durch  jed^n  geräuschvoll  Eintretenden,  durch  jede  Bewegung 
irgend  eines  im  Saale  Befindlichen,  alle  zugleich  gestört  werden  und  deren 
geistige  Arbeit  sicherlich  nicht  in  solch  einem  grossen  Arbeitszuchthaussaal 
sonderlich  gefördert  wird.  In  der  Rylands-Library  aber  stimmt  das  Ganze 
andächtig.  Die  mit  decenter  Eleganz  und  raffinirter  Behaglichkeit  ausge- 
statteten Winkel  verlocken  förmlich  zum  intimen  Studium.  Sie  gewähren 
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auch  dem  Ärmsten  einen  so  behaglichen  Arbeitsraum,  wie  ihn  bei  uns  selbst 
reichbegüterte  Gelehrte  sich  nur  selten  zu  schaffen  verstehen. 

Inmitten  der  schmutzigen,  hastenden  Geschäftsstadt  Manchester  steht 
diese  Bücherei  wie  ein  Tempel  der  Bildung,  wie  eine  Andachtsstätte  der 
Wissenschaft.  So  ist  die  scheinbar  willkürliche  kirchliche  Form  nicht  nur 
als  praktisch,  sondern  auch  als  stimmungsvermittelnd  wohl  begründet.  Ob 
es  jemals  in  Deutschland  Mäcene  geben  wird,  die  für  Geistesarbeiter  eine 
derartige  Werkstatt  bereiten,  erscheint  im  höchsten  Masse  zweifelhaft, 
so  lange  bei  uns  eben  der  Begriff  Comfort  noch  gleichbedeutend  mit  Ver- 
schwendung gefasst  wird,  so  lange  es  an  reichen  Männern  fehlt,  die  neben 
allem  anderen  Sport  auch  den  der  wissenschaftlichen  Bildung  ihrer  Mit- 
menschen pflegen. 

Wie  für  die  geistige  Bildung  der  Gesunden  wird  aber  auch  für  das 
körperliche  Wohl  der  Unbemittelten  und  Schwachen  in  grossem  Stile 
gesorgt.  Man  hat  längst  in  England  begriffen,  dass  Wohlthätigkeitsanstalten 
den  Stempel  des  Gnadengeschenks,  ja  der  Strafanstalt  erst  dann  nicht  mehr 
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tragen,  wenn  man  ihnen  anspürt,  dass  ihre  Darbietung  dem  Spender  nicht 
nur  Pflicht,  sondern  Vergnügen  bereitet,  dass  er  nicht  nur  gab,  sondern 
gerne  und  reichlich  spendete.  Und  wie  ein  wahrhaft  vornehmer  Mann  eine 
erbetene  Gabe  nicht  hochmüthig  dem  Bittsteller  zuwirft,  sondern  in 
gewinnender  Form  übergibt,  so  macht  es  in  England  Vielen  ein  besonderes 
Vergnügen,  Armen-  und  Krankenhäuser,  Schulen  und  Volksbäder  aus  Lieb- 
haberei zu  bauen.  Eines  der  glänzendsten  Beispiele  bietet  hiefür  die  Arbeiter- 
stadt Port  Sunlight  bei  Liverpool,  die  der  Seifenfabrikant  Lever,  ein  ebenso 
grosser  Menschenfreund  wie  intelligenter  Kunstliebhaber  in  herrlicher  Lage 
an  der  meerbusenartigen  Mündung  des  Clyde- Stromes  gründete.  Neben 
den  gewaltigen  Fabriksgebäuden  zieht  sich  das  ausgedehnte  Arbeiterdorf 
hin,  zu  dessen  Errichtung  Architekten  ersten  Ranges  Entwürfe  beisteuern 
durften.  Vom  ersten  Tage  an  wuchs  daher  diese  Stadt  nach  einem  künst- 
lerisch gestalteten  Gesammtplan  heran.  Die  Häuser  sind  stets  zu  malerischen 
Gruppen  vereinigt,  zwischen  denen  breite  gerade  Fahrwege,  wechselvoll 
gestaltete,  mit  grünenden  Bäumen  oder  mit  Rasen  geschmückte  Plätze  und 
kleinere  gekrümmte  Strassen  sich  hinziehen.  An  diesen  entstanden  nun 
im  Laufe  der  Jahre  und  unter  der  Hand  der  verschiedenen  Architekten 
die  reizvollsten  Bauten.  (Abb.  S.  338).  Die  einfachen  Wohnhäuser  der 
Fabrikarbeiter  zeigen  auf  beschränktem  Raum  einen  sehr  praktischen 
Grundriss.  Im  Erdgeschoss  eine  grosse,  auch  als  Wohnraum  dienende 
Küche,  dahinter  eine  kleinere  Waschküche,  Speisekammer  und,  was  auch 
nur  in  England  möglich,  in  jedem,  auch  dem  kleinsten  Arbeiterhaus 
ein  bescheidenes  Badezimmer,  das  heisses  Wasser  vom  Küchenherd 
aus  erhält.  Im  Obergeschoss  sind  drei  Schlafräume  angeordnet  (deren  grösster 
etwa  5 zu  3 Meter  Grundfläche  hat)  und  in  dem  kleinen  anschliessenden  Hof 
Kohlenkammer  und  andere  unentbehrliche  Nebenräume  isolirt.  Die  Woh- 
nungen der  Vorarbeiter,  der  Ingenieure,  kaufmännischen  Angestellten 
und  Betriebsleiter  sind  entsprechend  geräumiger  und  besser  ausgestattet. 
Dazu  kommen  Kirche,  Schule,  Krankenhaus,  je  eine  gemeinsame  Speise- 
anstalt für  die  unverheirateten  Mädchen,  eine  andere  für  die  Junggesellen, 
weiterhin  die  unentbehrlichen  grossen  Spielplätze  für  Alt  und  Jung.  Ein 
kleiner  Park  wurde  gewonnen,  indem  man  das  trocken  gelegte  Bett  eines 
Flüsschens  anpflanzte  und  zu  einem  malerischen  Thal  ausgestaltete.  So 
übertrifft  dieses  Arbeiterdorf  manche  grössere  Stadt  an  Schönheit. 

Vor  allem  ist  jede  Häusergruppe  individuell  gestaltet.  Alle  Errungen- 
schaften des  Queen  Anne-Stils,  alle  Mannigfaltigkeit  des  Materials,  alles 
Malerische  im  Aufbau  ist  zur  Anwendung  gebracht,  und  dabei  gerade  an 
den  einfachsten  Arbeiterhäusern  mit  den  geringsten  Mitteln  überraschender 
Effect  erzielt.  Bald  sind  die  Wände  aus  Ziegeln  aufgemauert,  bald  verputzt 
und  weiss  oder  grau  getönt,  bald  mit  Holz  verkleidet  oder  als  Fachwerkbau 
entwickelt  (Abb.  S.  339).  Dazu  kommt  die  Mannigfaltigkeit  der  Dachformen, 
die  bald  mit  Ziegeln,  bald  mit  Schindeln  oder  mit  Schiefer  gedeckt  sind,  hier 
mit  der  Giebelseite,  dort  mit  der  Langseite  sich  der  Strasse  zuwenden  und 
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stets  von  kräftigen  Schorn- 
steinen bekrönt  sind.  Dazu 
kommt  ferner  die  Verschie- 
denartigkeit der  Fenster, 
vom  kleinen  Dachfenster  bis 
zum  grossen  bay-window, 
die  in  England  übliche  Aus- 
bildung der  Traufrinnen  mit 
ihrem  grossen  Abflussrohr 
als  Schmuckglied  verwendet. 

Bei  den  Häusern  der  bes- 
seren Beamten  kommt  Holz- 
schnitzerei am  Gebälk,  mit 
freier  Hand  in  den  Ziegel- 
stein oder  in  den  Stuckver- 
putz geschnittenes  Orna- 
ment und  vor  allem  die  er- 
höhte Rücksicht  auf  farbige 
Wirkung  des  Materials  hin- 
zu. Alle  Stilformen  von  der 
Gothik  bis  zur  spätesten 
Renaissance  finden  sich, 
sind  aber  meist  sehr  selbst- 
ständig fortgebildet. 

Das  Ganze  ist  eine 
Kunsterziehung  in  grösstem 
Stile,  die  offenbar  ihren  cul- 
tivirenden  Einfluss  auch  auf 
die  Bewohner  gehabt  hat. 

Wer  die  Arbeiterquartiere 

englischer  Industriestädte  kennt,  wird  aufs  höchste  überrascht  sein  über 
die  auffallende  Sauberkeit  und  Nettigkeit  der  Häuser  in  Port  Sunlight, 
sowohl  des  Äusseren,  als  ganz  besonders  auch  des  Inneren.  Erstreckt  sich 
diese  ungewohnte  Sauberkeit  doch  sogar  auf  die  Bewohner  selber,  die 
hinter  den  mit  netten  Gardinen  und  Blumen  besetzten  Fenstern  sichtbar 
werden.  Wer  an  einem  schönen  Sommerabend  den  erhebenden  Anblick 
dieser  Arbeiterwohnstätte  genossen  hat  und  dann  vom  Purpur  der 
sinkenden  Sonne  umflutet  längs  der  Küste  dem  verräucherten  Liverpool 
zuwandert,  den  wird  eine  unvergessliche  Hoffnung  auf  Erfüllung  der  idealsten 
Menschheitswünsche  nicht  mehr  verlassen.  In  gewissem  Sinne  können 
die  Häuser  der  Arbeiterstadt  Port  Sunlight  als  das  letzte  ideale  Ziel  des  hoch 
entwickelten  englischen  Wohnhausbaues  gelten.  Ein  bequemes,  auch  bei 
bescheidensten  Verhältnissen  mit  einem  gewissen  Comfort  ausgestattetes 
Heim,  das  nicht  für  fremde  Besucher  prunkvoll  hergerichtet,  sondern  für  den 
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eigenen  Bedarf  behaglich 
geschaffen  ist,  bleibt  eben 
das  Wichtigste  für  einen 
jeden  Engländer;  das  ge- 
meinsame Geschäfts-  und 
Arbeitshaus,  die  Fabrik,  die 
Oifices,  die  staatlichen  Bu- 
reaux  beanspruchen  nicht 
die  gleiche  Sorgfalt  in  der 
Ausführung.  Doch  hat  all- 
mählich auch  bei  diesen 
Gebäuden  das  Reclamebe- 
dürfnis,  und  bei  den  städti- 
schen Rathhäusern  (Town- 
hall),  den  Gerichtsgebäuden 
(Law  Courts)  und  dergleichen 
mehr  das  Repräsentations- 
bedürfnis immer  mehr  sich 
geltend  gemacht.  Während 
zum  Beispiel  die  älteren 
Bahnhöfe  fast  lediglich  durch 
ihre  grossen  Abmessungen  und  ihre  oft  kühnen  constructiven  Lösungen 
imponiren,  beginnt  man  neuerdings,  besonders  dort,  wo  die  grossen  Eisen- 
bahngesellschaften sogenannte  Terminus-Hotels  vor  oder  neben  dem 
Bahnhofe  errichten,  diese  letzteren  mit  einem  vielfach  ganz  übertriebenen 
Luxus  herzustellen.  So  errichtete  Sir  Gilbert  Scott  1866  bis  1871  vor  der 
St.  Pancras-Station  jenes  Riesenhotel,  mit 
halbkreisförmigem  Grundriss,  einem  gewaltigen 
Mittelthurm  und  zwei  thurmgekrönten  Seiten- 
fronten, alles  in  wuchtiger  sogenannter  vene- 
tianischer  Gothik  und  überreich  im  luxuriö- 
sesten Material  so  anspruchsvoll  ausgebildet, 
dass  wohl  jeder  deutsche  Besucher  weit  eher 
einen  Palast  oder  ein  Rathhaus  als  ein  Hotel 
hier  vermuthet  hat.  Eines  der  wichtigsten  neue- 
ren öffentlichen  Gebäude  ist  das  von  Colcutt 
errichtete  Imperial  Institut  of  the  United  King- 
dom, 1887  gegründet  und  1893  eröffnet.  Colcutt 
hatte  mit  gothischen  Wohnbauten  begonnen. 

Inmitten  der  City  hat  er  ein  elegantes  Bank- 
gebäude in  Ludgate-Hill  gebaut;  das  Erd- 
geschoss in  Sandstein,  das  Übrige  in  Terra- 
cotta  und  Ziegelbau.  Vor  dem  Giebel  liegt 
eine  etwas  zierliche  Loggia.  Das  Ganze  ist 
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sehr  geschmackvoll,  sehr  fein  in  den  Verhältnissen, 
aber  nicht  gerade  überraschend  durch  Originalität. 

Immerhin  scheint  es  manchem  weit  befriedi- 
gender als  das  Imperial  Institute,  jener  gewaltige 
ausgedehnte  Bau,  der,  als  Jubiläumsgabe  für  die 
Königin  im  englischen  Renaissancestile  errichtet, 
zahlreiche  Sammlungs-  und  Hörräume  umschliesst, 
für  die  heute  noch  keine  rechte  Verwendung  ge- 
funden ist.  So  eindrucksvoll  auch  auf  den  ersten 
Blick  der  ganze  Baucomplex  des  Imperial  Institute 
erscheint,  so  hat  man  doch  bei  näherer  Betrachtung 
das  Gefühl,  als  ob  die  Unsicherheit  der  Bestim- 
mung auch  auf  den  Architekten  ungünstig  gewirkt 
hätte.  Es  fehlt  der  grosse  energisch  zusammen- 
fassende Zug,  über  den  ruhig  behandelten  Unter- 
geschossen erscheint  zum  Beispiel  der  zwischen 
zwei  Thürme  gesetzte  Hauptgiebel  etwas  kleinlich 
detaillirt,  überhaupt  sind  die  vielen  gefälligen  und 
hübsch  gezeichneten  Einzelheiten  nicht  immer 
glücklich  im  Masstab. 

Die  unter  dem  Namen  Queen  Anne  zusammen- 
gefasste Bewegung  mit  ihrer  Wiederbelebung  der 
englischen  spätesten  Renaissance  hatte  sowohl  in 
bürgerlichen  wie  in  öffentlichen  Bauten  so  grossartige  Erfolge  gehabt,  dass 
man  in  ihr  wieder  einmal  wie  zuvor  in  der  Neugothik,  den  englischen  Stil 
als  solchen,  den  Stil  der  Zukunft  für  englische  Bauten  wohl  sehen  durfte. 
Allein,  es  scheint  auch  in  der  Baukunst  ein  Gesetz  des  Wechsels  zu  geben. 

Man  hatte  eine  Generation  zuvor  die 
Gothik  für  den  einzig  lebensfähigen  eng- 
lischen Stil  gehalten,  bis  sie  von  Queen 
Anne  verdrängt  wurde.  Heute  scheint 
Queen  Anne  abdanken  zu  müssen  zu 
Gunsten  eines  strengen  Classicismus. 
Auch  dieser  war  in  England  nicht  ganz 
ausgestorben.  An  ihm  und  mehr  noch 
an  der  akademischen  Hochrenaissance 
hatten  einige  ältere  Künstler  festgehalten, 
die  meist  der  französischen  Ecole  des 
beaux-arts  ihre  Ausbildung  verdankten, 
deren  Bauten  aber  so  international  und 
unpersönlich  sind,  dass  sie  eine  Nennung 
kaum  verdienen.  Zu  ihnen  gehört 
J’  Anson,  Präsident  des  königlichen  In- 
stituts der  britischen  Architekten  und 
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Erbauer  der  Bible  society  Offices.  Ferner 
M.  G.  Aitchison  und  Phene  Spiers,  Pro- 
fessoren an  der  Royal  Academy  u.  a.  m.  Auf 
dem  Umwege  über  den  Queen  Anne -Stil 
kamen  nun  eine  Anzahl  jüngerer  Architekten 
zu  erneuter  Aufnahme  des  palladianischen 
Classicismus,  in  der  Form,  wie  ihn  Inigo  Jones 
in  England  begründet  hatte. 

Auf  nationale  Vorbilder  geht  also  dieser 
neue  Classicismus  so  gut  zurück,  wie  einst 
die  Neugothik  oder  Queen  Anne.  Und  wenn 
der  letztere  Stil  die  Neugothik  zunächst 
verdrängt  hatte  in  der  Absicht,  an  Stelle 
des  Unruhigen,  Übertriebenen  und  Gesuch- 
ten das  Ruhige,  die  vernunftgemässe  Form 
zu  setzen,  so  macht  der  neue  Classicismus 
dieselben  Gründe  für  sein  Auftreten  gegen 
Queen  Anne  geltend.  Der  Wahlspruch  der 
jüngeren  Architekten  war  ja  gewesen; 
,, Design  in  beauty  build  in  truth“,  aber  mit 
dieser  Treue  nahm  es  nicht  jeder  ernst. 
Einem  schönen  Entwürfe  zuliebe  ist  wohl  auch  manches  Gekünstelte  in 
Dachformen,  Schornsteinbauten  u.  s.  w.  geleistet  worden  und  manche  Facade 
unruhig  und  zu  wirkungsvoll  ausgefallen,  selbst  bei  Monumentalbauten, 
wie  Colcutts  Imperial  Institute.  Meister  wie  Norman  Shaw  waren  in  ihrer 
Entwicklung  schliesslich  bei  der  strengen  Renaissance  wieder  angelangt  und 
den  gleichen  Weg  ging  nun  die  jüngste  Architektengeneration  entschlossen 
bis  zu  Ende.  Einer  der  ersten,  der  zur  strengen  Spätrenaissance,  zu  grossen 
Säulen-  und  Pilasterordnungen  zurückkehrte,  war  E.  W.  Mountford,  der 
Erbauer  des  Northampton  Institute  zu  Clerkenwell  (Abb.S.  341).  Das  North- 
hampton  Institute  ist  ein  sogenanntes  Polytechnic,  das  heisst  eine  volksthüm- 
liche  Anstalt,  wie  sie  als  Fortbildungsschule  und  zugleich  als  Clubhaus  zu 
Gunsten  der  industriellen  und  kaufmännischen  Jugend  seit  den  Achtziger- 
Jahren  in  England  sich  ausbreiten.  Muthesius  widmet  dieser  für  uns  fremden 
Gebäudegattung  besondere  Aufmerksamkeit.  Sie  umfassen  meist  einen 
grossen  Concert-  und  Vortragssaal,  Turnhalle  und  Schwimmbad,  Werk- 
stätten für  Fortbildungsunterricht,  Schulzimmer  und  Clubräume.  Das  North- 
hampton  Institute  wird  1894  bis  1898  in  kräftigen  einfachen  Spätrenaissance- 
formen, mit  einer  grossen  Pilasterordnung  am  Hauptbau  errichtet.  Doch 
hielt  Mountford  noch  an  der  reichen  Gliederung  des  Gebäudes,  an  den 
hohen  Dächern  und  Giebeln  fest.  Das  entscheidende  Werk  für  den  neuen 
palladianischen  Classicismus  war  das  Institute  of  Chartered  Accountants 
(Institut  der  vereideten  Bücherrevisoren),  von  John  Beicher  1895  begonnen, 
der  damit  den  Jüngeren  wie  Beresford,  Pite,  Henry  T.  Hare  und  anderen  die 
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Wege  wies.  Hier  und  mehr  noch  bei  Beichers  Concurrenzentwurf  für  den  Neu- 
bau des  South  Kensington-Museums  verschwindet  das  Dach  mitseinen  Schorn- 
steinen hinter  dem  Kranzgesims  und  der  Attika,  die  Facade  wird  symmetrisch 
in  geradliniger  Flucht  angelegt.  Mit  einer  Halbsäulenordnung  werden  die 
zwei  unteren  Geschosse,  mit  einer  zweiten  die  Obergeschosse  zusammen- 
gefasst, eine  Barockkuppel  thront  über  dem  Mittelbau.  So  steht  die  jüngste 
Epoche  englischer  Kunst  plötzlich  wieder  unter  dem  Zeichen  akademisch 
strenger  Regelrichtigkeit.  Mag  sie  auch  von  den  besseren  Architekten  launig 
und  individuell  gegeben  werden,  so  werden  doch  die  kleineren  Geister 
damit  in  gefährlicher  Weise  der  Herrschaft  der  Schablone,  der  gedanken- 
losen Schulmeistere!  zugeführt.  Übrigens  huldigen  auch  unter  den  Jüngeren 
gar  nicht  alle  dem  neuen  Classicismus.  Henry  T.  Hare  zum  Beispiel  errichtete 
in  Oxford  1893  bis  1897  das  neue  städtische  Amtsgebäude  (New  Municipal 
building)  mit  seinem  glänzenden  Festsaal  und  seiner  edlen,  feingegliederten 
Sandsteinfacade  im  englischen  Renaissancestil,  Aston  Webb  und  Ingres  Bell 
in  Birmingham  das  Gerichtsgebäude  (Victoria  Law  Courts  1887  bis  1891) 
als  Backsteinbau,  mit  glänzender,  tiefrother  Terracottafacade  in  einer  freien, 
oft  an  reiche  französische  Motive  anklingenden  Renaissance.  Da  die  Achse 
der  Bauten  schräg  gegen  die  Strassenflucht  gerichtet  ist,  führt  das  zu  einer 
ausserordentlich  reizvollen  Gliederung  der  Facaden.  Im  Innern  überrascht 
die  Klarheit  der  Grundrissanordnung  und  die  ausserordentliche  Feinheit 
der  Terracottaverkleidung  der  Wände,  zum  Beispiel  in  dem  polygonen 
Centrallichthof  und  in  der  grossartigen  Eingangshalle  mit  ihren  stimmungs- 
vollen Glasfenstern.  Webb,  obwohl  ein  hervorragender  Schüler  der  franzö- 
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sischen  Akademie, 
hat  sich  doch  ganz 
seine  englische  Art 
erhalten.  Mit  Span- 
nung erwartet  man 
daher  auch  das  Re- 
sultat von  Aston 
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Für  die  grossen  Staatsbauten  in  London  ist  wohl  die  Rückkehr  zum 
Classicismus  zugleich  durch  Ministerialvorschriften  bedingt.  Doch  scheint, 
was  J.  M.  Brydon  in  Whitechapel  jetzt  begonnen  hat,  und  ebenso  der  Neubau 
des  Kriegsministeriums  von  W.  Young  sehr  trocken,  jedenfalls  mehr 
italienisch  oder  international  als  englisch  empfunden  zu  sein.  Auch  das 
Stadthaus,  das  Young  in  Glasgow  errichtete,  ist  mehr  weitläuftig,  prächtig 
und  schulgerecht,  als  eigentlich  gross  empfunden. 

Sehr  merkwürdig  ist  die  bescheidene  Rolle,  die  der  sogenannte  moderne 
Stil,  der  auf  dem  Continent  als  ,, englische  Mode“  angepriesen  wird,  in  der 
Baukunst  Englands  spielt.  Auch  was  der  geniale  Harrison  Townsend  schafft, 
wie  die  Volksbibliothek  in  Bishopsgate  zu  London,  oder  die  höchst  originelle 
und  ausdrucksvolle  Gemäldegalerie  in  Whitechapel  hält  sich  von  Über- 
treibungen durchaus  fern.  Jene  wilden  Bandformen,  jene  wie  aus  einer 
Rococolaune  erwachsenen  ausschweifenden  Facaden  liebt  der  nüchterne 
und  praktische  englische  Architekt  nicht.  Die  Motive  der  inneren  Ausstattung 
wendet  er  nicht  auf  Facaden  an.  Er  bleibt  in  Fühlung  mit  den  historischen 
Stilformen,  die  er  frei  fortbildet  und  anwendet,  ohne  doch  mit  jener  Energie, 
wie  es  vielfach  auf  dem  Continent  gefordert  wird,  der  historischen  Form 
principiell  den  Krieg  zu  erklären.  Kräftiger  als  bei  uns  lebt  hier  das  Bewusst- 
sein, dass  ein  neuer  Stil  nicht  erfunden,  sondern  nur  aus  Altem  organisch 
entwickelt  werden  kann,  ein  Princip,  das  übrigens  auch  die  besten  der 
deutschen  jungen  Architekten  durchaus  anerkennen,  ohne  sich  in  so  hohem 
Masse  wie  die  Engländer  dadurch  in  Gestaltung  eigener  Formen  und  in 
freier  Umwandlung  der  überlieferten  beirren  zu  lassen.  Vielleicht  ist  gerade 
deshalb  für  die  Folge  von  Deutschland  und  Österreich  stärkerer  Antrieb  zu 
neuem  Schaffen  zu  erwarten,  als  von  England.  Die  bei  uns  als  „Moderne“ 
vielgenannten  englischen  Architekten,  wie  Voysey,  Baillie  Scott,  Edgar 
Wood  in  Manchester,  Macintosh  in  Glasgow,  sind  wesentlich  auf  dem 
Gebiete  der  Innendecoration  erfindend  thätig,  bleiben  in  der  Facadenbildung 
meist  den  schlichten  Queen  Anne- Vorbildern  treu,  wie  einst  auch  das  franzö- 
sische Rococo  seine  launigen  Raumbildungen  hinter  einfachen  Facaden 
verbarg.  Vielleicht  das  stärkste  decorative  Talent  unter  den  Jüngeren  ist 
Wilson,  der  im  Kirchenbaue,  wie  im  Profanbaue  Hervorragendes  leistet. 
Er  geht  meist  von  spätgothischen  Motiven  aus,  die  er  aber  individuell 
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ausgestaltet  und  umprägt, 
mit  seiner  frischen  üppigen 
Phantasie  kraftvoll  durch- 
dringt (Abb.  S.  342  und 
S.  343)- 

Die  Skizze,  die  im  vor- 
stehenden von  der  modernen 
englischen  Profanbaukunst 
gegeben  wird,  bedürfte  zu 
ihrer  Abrundung  eines  Aus- 
blickes auf  den  gleichzeitigen 
englischen  Kirchenbau.  Auch 
darüber  haben  wir  durch 
Muthesius’  gründliche  For- 
schungen neue  und  wichtige 
Aufschlüsse,  ja  zum  ersten- 
male  ein  erschöpfendes  Bild 
auf  cultur-  und  religionsge- 
schichtlicher Grundlage  er- 
halten.* Die  englische  kirch- 
liche Architektur,  für  die  in 
baukünstlerischer  Hinsicht 
vorwiegend  der  Staats- 
kirchenbau in  Betracht  kommt,  hält  im  Gegensatz  zum  Profanbau  bis  heute 
an  der  Neugothik  fest.  Sie  hat  dabei  in  formaler  Hinsicht  eine  bewunderns- 
werte Reife,  eine  so  ausserordentliche  Verfeinerung  erfahren,  dass  wir 
damit  über  die  mangelnde  constructive  Entwicklung  uns  trösten  müssen. 
Die  grossen  Fragen  des  protestantischen  Kirchenbaues,  der  Streit  über  die 
beste  Form  der  Predigtkirche,  blieb  in  der  englischen  Staatskirche  gegen- 
standslos,** da  hier  eine  antireformatorische,  katholisirende  Richtung  absolut 
herrscht,  welche  die  rituellen  Formen  in  Nachahmung  des  katholischen 
Cultes  immer  reicher  entwickelt,  die  Predigt  aber  möglichst  zurückdrängt. 
Darum  ging  das  Streben  nicht  dahin,  neue  Bauformen  zu  entwickeln,  neue 
Grundrisse  zu  gestalten,  sondern  die  alten  katholischen,  mittelalterlichen 
Kirchen  mit  möglichster  Treue  nachzubilden.  Chorgesang  und  Orgelconcert, 
feierlicher  Aufzug  der  kostbar  gekleideten  Priester  und  Sänger,  Altardienst 
mit  Weihrauchduft,  Lichterglanz  und  Blumenschmuck,  kurz  das  decorative, 
stimmungerregende  Beiwerk  wird  im  Gottesdienst  der  Hochkirche  zur 
Hauptsache.  Das  verlangt  eine  entsprechende  Umgebung,  feierliche  Kirchen- 
hallen, glänzend  geschmückten  Chorraum  mit  prachtvollem  Hauptaltar, 
kurz  die  Entfaltung  des  Stimmungszaubers  alter  Kirchen.  Auf  doppeltem 
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**  Dagegen  liefern  die  Sectenkirchen  wichtige  Beiträge  zur  Lösung  dieser  Fragen,  vgl.  Muthesius,  a.  a.  O. 
S.  120  ff. 
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Wege  war  das  erreichbar.  Einmal,  indem  man 
im  Sinne  der  eklektischen  Kunst  des  XIX.  Jahr- 
hunderts eine  möglichst  archäologisch  getreue 
Nachahmung  der  geschichtlichen  Formen  der 
Gothik  anstrebte.  Anderseits  Hess  sich  auch 
bei  freier  Verwendung,  ja  bei  Fortbildung  der- 
selben im  modernen  Sinne  doch  die  gleiche 
feierliche  intime  Stimmung  erzielen. 

Die  erstere  der  Stilechtheit  sich  unter- 
werfende Richtung  fand  eine  geradezu  glän- 
zende Vertretung  in  JohnLongborough  Pearson 
(1817  bis  1897),  dessen  Meisterstück  die  1871 
begonnene,  1880  vollendete  St.  Augustinskirche 
in  Kilburn  (London)  bildet.  Seitab  von  der 
grossen  Strasse  des  Londoner  Fremdenverkehrs 
gelegen,  ist  sie  leider  viel  zu  wenig  bekannt. 
Überraschend  ist  die  Wirkung,  wenn  man  durch 
die  niedrigen,  von  Emporen  gedrückten  Seiten- 
schiffe in  das  majestätische,  hohe  Hauptschiff 
eintritt.  Hier  ist  auf  alles  Ornament  verzichtet, 
zwischen  den  kräftigen,  in  Haustein  ausge- 
führten Gliederungen  sind  die  Flächen  aus  ge- 
wöhnlichem Backstein  gemauert.  Umso  mehr 
kommen  die  guten  Raumverhältnisse  zur  Gel- 
tung. Aller  Reichthum  ist  auf  den  Chorraum 
concentrirt,  den  die  reich  sculptirten  Chorschranken  vom  Hauptschiff 
trennen,  über  die  hinweg  aus  den  Fenstern  der  Chorrückwand  die 
gedämpften  Farbenströme  der  farbigen  Verglasung  fluten.  Er  ist  ganz 
mit  Marmor  verkleidet,  überaus  kostbar  mit  Reliefs  und  Statuen  geziert, 
deren  Mittelpunkt  die  prächtige  Altarrückwand  bildet.  Mit  sicherem 
Geschmack  sind  hier  die  historischen  Formen  gehandhabt  und  eine  feine, 
alterthümliche  Wirkung  damit  erzielt. 

Doch  bleibt  Pearson  und  seine  Anhänger  bei  der  Auswahl  der  Formen 
stets  innerhalb  einer  zeitlich  begrenzten  Epoche  des  gewählten  Stiles,  aus 
Hochachtung  vor  der  kunstgeschichtlichen  Erziehung  wird  jede  Vermischung 
von  Formen  verschiedener  Epochen  vermieden.  Diese  freiwillige  Fessel  wird 
auch  bei  Kirchenbauten  von  Norman  Shaw  und  Sedding  abgestreift,  und 
der  Stimmungswert  der  Architekturformen  und  des  Materials  ohne  Rücksicht 
auf  stilistische  Zusammengehörigkeit  berücksichtigt.  Der  Bahnbrecher  war  hier 
John  Sedding  (1837  bis  1892),  ein  genialer,  seiner  Zeit  vorauseilender  Meister, 
der  eine  so  tiefgehende  Kenntnis  der  mittelalterlichen  und  Renaissance- 
formen sich  erworben  hatte,  dass  er  frei  mit  dem  ungeheueren  Vorrath 
derselben  schalten  konnte.  Seddings  Bauweise  wird  man  am  besten  an 
seiner  Dreifaltigkeitskirche  in  Sloane  Square  (London)  kennen  lernen,  deren 
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Grundstein  1889  gelegt  wurde.  Das 
Äussere  wirkt  unglaublich  einfach.  Auf 
die  uns  unerlässlich  scheinende  Reprä- 
sentation ist  gänzlich  verzichtet.  Schon 
die  Grundrissanordnung  ist  originell, 
indem  sie  das  rechte  Seitenschiff  zu 
einem  Gang  verschmälert,  das  linke  aber 
zu  einer  kleinen  Nebenkirche  erweitert, 
die  mit  verschalten  Tonnen  gedeckt  ist, 
während  sonst  Kreuzgewölbe  herrschen. 

Der  Hauptreiz  des  Baues  liegt  aber  in 
der  individuellen  Behandlung  der  For- 
men. Sedding  wagt  es,  in  dieser,  im 
wesentlichen  spätgothischen  Kirche  die 
Kanzel  und  den  Altar  in  einem  an  Kos- 
maten-Decoration  erinnernden  Stile  zu 
schmücken  und  daneben  Chorschranken 
und  Lesepult  im  freiesten  Barock  zu 
geben.  Aber  zu  den  kostbaren,  einge- 
legten Marmorplatten  der  Kanzel  har- 
moniren  die  patinirten  Barockbronzen 
ebenso,  wie  das  dunkle  schmiedeeiserne 
Gitter  der  Orgelkapelle,  das  tiefgrüne 
gebeizte  Chorgestühl  in  modernisirter  Frührenaissance  mit  Messing- 
beschlägen. Man  fühlt,  wie  hier  ein  Mann  von  exquisitem  Geschmack 
die  stilistische  Vielheit  durch  die  Kraft  der  Stimmung  vereinheitlicht  hat. 
Dabei  ist  alles  Detail  scheinbar  anspruchslos,  die  vornehme  Ruhe  des  Hauses 
nicht  störend,  aber  höchst  solide,  tüchtige  Handwerksarbeit  und  vom 
besten,  oft  kostbarsten  Material.  So  gelingt  es,  der  modernen  Kirche  die  intime 
Raumwirkung,  die  malerische  Anmuth  und  den  fesselnden  Formenwechsel  der 
alten  Kirchen  zu  geben  und  doch  im  Charakter  der  eigenen  Zeit  eigene 
Kunst  zu  schaffen. 

Unter  den  jüngeren,  in  gleichem  Sinne  für  den  Kirchenbau  thätigen 
Architekten  seien  neben  dem  Altmeister  Sedding  noch  Leonhard  Stokes, 
der  phantastische  H.  Wilson  und  der  malerische  Champneys  erwähnt, 
dessen  luxuriösen  Bibliothekbau  in  Manchester  wir  schon  oben  besprachen. 
Ein  selbständiges  und  durch  seine  Grössenverhältnisse  imposantes  Werk 
ist  auch  die  von  Bentley  errichtete  römisch-katholische  Kirche  bei  Victoria- 
Station  (London),  ein  ungeheuerer  Backsteinbau,  der  wieder  alle  historischen 
Motive  von  den  frühchristlichen  bis  zur  späteren  Renaissance  miteinander 
verarbeitet. 

So  erweckt  die  neuere  Bauthätigkeit  in  England  im  Kirchenbau  wie  in 
der  Profankunst  überall  die  Empfindung,  dass  mit  ausserordentlicher  Sicher- 
heit, mit  einem  hochentwickelten  Geschmack,  und  trotz  des  enormen 


Vase,  Porzellan,  königliche  Fabrik  Kopenhagen, 
Pariser  Weltausstellung  1900 


358 


Reichthums  mit  merkwürdig  dis- 
creter  Verwendung  der  Mittel  ge- 
arbeitet wird.  Überall  sucht  ein 
gereifter  und  unabhängiger  For- 
mensinn nicht  gewaltsam  Neues, 
sondern  gleichsam  auf  natürli- 
chem Wege  krystallisirt  sich  die 
Summe  der  historischen  Ein- 
drücke zu  einem  neuen  Stile, 
der  wohl  vom  Eklekticismus  des 
XIX.  Jahrhunderts  ausgeht,  aber 
aus  diesem  heraus  Eigenes  ge- 
staltet. Ob  in  England  die  weitere 
Entwicklung  der  des  Continents 
wie  bisher  vorausgehen  wird, 
oder  ob,  wie  in  sehr  vielem,  so 
auch  hier  ein  Stillstand  jetzt  ein- 
tritt,  ein  Beharren  in  der  er- 
worbenen hohen  Geschicklich- 
keit und  eigenthümlichen  Ge- 
schmacksrichtung, wer  möchte 
darüber  heute  prophetisch  Kunde 
geben?  Jedenfalls  lässt  auf  dem 
Gebiete  der  häuslichen  Aus- 
stattung sich  nirgends  eine  Ermattung,  ein  Nachlassen  der  erfinderischen  Kraft 
spüren.  Dass  alle  Formen  auf  historischen  Vorbildern  fussen,  mögen  sie  auch 
im  einzelnen  noch  so  frei  gestaltet  sein,  gibt  eben  der  englischen  Kunst  jene 
Sicherheit,  jene  hohe  stilistische  V ollendung,  jenen  vornehmen  Adel,  der  uns  an 
ihr  entzückt.  Vielleicht  aber  liegt  darin  auch  das  Hindernis  zu  einer  grossen, 
vom  Historischen  ganz  losgelösten  Kunst  zu  gelangen,  die  wir  doch  für  die 
kommenden  Jahrzehnte  fordern  und  vielleicht  eher  von  Deutschland  und 
Österreich,  als  von  England  oder  Frankreich  erwarten  dürfen. 

Zunächst  bleibt  aber  die  englische  angewandte  Kunst  der  Nacheiferung 
wert,  ist  das  englische  Haus  im  Princip  seiner  Anlage  mustergiltig,  der  englische 
Kirchenbau  dem  continentalen  durch  die  weihevolle  Stimmung  oft  überlegen. 
Man  wird  gut  thun,  dem  Geiste  englischer  Baukunst,  nicht  ihren  Äusserlich- 
keiten,  mehr  als  bisher  und  unbefangener  nachzugehen.  Nichts  wäre  ja 
verfehlter,  als  wenn  man  jetzt  bei  uns  bay-windows  und  mächtige  Schorn- 
steingruppen, Traufrinnen  hinter  hochgezogenen  Umfassungsmauern  nach- 
ahmen wollte.  Wir  leben  nicht  im  nebelreichen  England,  das  möglichst  viel 
Fensterfläche  zur  Einführung  des  Tageslichtes  bedarf,  wir  heizen  nicht 
Kamine,  deren  jeder  seinen  eigenen  Schornstein  verlangt,  und  bei  der 
Häufung  von  Schneemassen  würde  bald  jene  Anlage  der  Traufrinne  sich 
bestrafen. 
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Aber  wir  könnten  sehr  wohl  von  England  lernen,  wie  man  die  an  alten 
heimatlichen  Bauten  ausgebildeten  Besonderheiten,  soweit  sie  praktisch, 
heute  wieder  aufnehmen,  wie  man  daraus  eine  eigene,  bodenwüchsige  Kunst 
wieder  erstehen  lassen  kann.  Muthesius’  Werk  kann  in  diesem  Sinne  grossen 
Nutzen  stiften,  wenn  es  richtig  verstanden  und  richtig  gebraucht  wird. 

DAS  DECORATIVE  ELEMENT  IN  DER  MALE- 
REI h»  VON  OSKAR  BIE-BERLIN  b» 

S gibt  keine  Kunst,  die  bloss  Ausdruckskunst,  nicht 
auch  Zierkunst  wäre.  Diese  beiden  Elemente,  das 
seelische  und  das  decorative,  gehen  neben  einander, 
oft  stärken  sie  sich  sogar  gegenseitig.  Man  hat 
solange  gestritten,  ob  die  Musik  eine  Arabeske 
oder  eine  Lyrik  wäre,  bis  man  zu  beobachten 
vergass,  dass  sie  beides  ist.  Ein  Ausdruck  kann 
zur  Zierde  des  Lebens  werden  und  eine  Zierde 
kann  aus  tiefster  Empfindung  kommen.  Die  alte 
ästhetische  Frage,  ob  die  Kunst  ein  Drang  oder 
ein  Vergnügen  sei,  erledigt  sich  so  einfach,  wenn  man  bemerken  will,  dass 
der  Kampf  eines  Einzelnen,  sich  mit  dem  künstlerischen  Ausdruck  aus- 
einander zu  setzen,  den  Anderen  zu  einem  Vergnügen  werden  kann,  und 
dass,  was  diese  als  Vergnügen  sich  ersehnen,  nur  durch  harte  Mühen  und 
seelische  Ekstasen  bereitet  werden  wird.  Der  Glanz  dieser  wollüstigen 
Grausamkeit  liegt  über  aller  Kunstgeschichte. 

Die  Malerei  war  stets  eine  Kunst  der  Darstellung  und  gleichzeitig  der 
Verzierung.  Die  Menschen,  sobald  sie  sich  vor  eine  Fläche  gestellt  sahen, 
konnten  nicht  bloss  auf  dieser  Fläche  schildern,  sie  mussten  auch  tektonisch 
empfinden  und  bald  bildeten  sich  die  raffinirtesten  Beziehungen  zwischen 
dem  Inhalt  und  der  Tektonik  heraus.  Nur  die  Theorie  kann  nachahmende 
und  verzierende  Kunst  trennen,  die  Praxis  geht  von  dem  Material  aus  und 
alles,  was  ästhetisch  aus  einer  Fläche  zu  holen  ist,  war  von  der  ersten 
künstlerisch  behandelten  Fläche  an  vorhanden. 

Die  Verästelung  dieser  Beziehung  zwischen  Inhalt  und  Schmuck  ist 
fast  wie  das  Aderwerk  der  Kunstgeschichte.  So  einfach  lag  es  nie,  dass  ein 
Künstler  bloss  darstellte,  ein  anderer  bloss  tektonisch  bildete,  sondern  gleich 
von  Anfang  an  bewirkte  sogar  der  Einfluss  des  Tektonischen  eine  Umbildung 
des  Inhaltlichen  und  dieser  Einfluss  wuchs  von  Jahrhundert  zu  Jahrhundert. 
Wie  unendlich  schwer  ist  die  Analyse  der  Malerei,  wenn  man  beobachtet, 
dass  heute,  wo  die  seelische  Kunst  und  die  Darstellungsmöglichkeiten  so  ins 
Weite  gewachsen  sind,  gerade  der  geheime  tektonische  und  decorative 
Einfluss  viel  stärker  als  je  hervortritt.  Es  scheint  fast,  als  ob  gleichzeitig  mit 
der  Eroberung  des  Ausdruckes,  die  durch  die  Geschichte  der  Kunst  geht. 
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die  rein  decorativen  Elemente  einer  Malerei  ebenso  heftig  sich  entwickeln 
mussten,  von  einem  tiefen  inneren  Gesetz  geleitet,  das  alles  Unbeschränkte 
in  Formeln  binden  will.  Die  ewige  Melodie  des  Ausdruckes  beruhigt  sich, 

wenn  sie  auf  die  Harmo- 
nien der  Decoration  ge- 
setzt wird. 

Zu  einer  Zeit  und 
an  einem  Ort,  wo  man 
gewohnt  ist  von  deco- 
rativenDingen  zu  reden, 
ohne  dadurch  eine  Ver- 
achtung der  grossen 
Kunst  zu  verrathen,  ist 
es  nützlich,  sich  diese 
decorativen  Elemente 
klar  zu  machen,  die  in 
wachsendem  Einfluss 
am  Ausdruck  der  Male- 
rei mitgearbeitet  haben. 
Es  handelt  sich  um  for- 
male und  farbliche  Ein- 
flüsse.Der  Schmucksinn 
gibt  der  Linie,  der  Com- 
position,  der  Farbe  eine 
Vertheilung,  die  den 
Vortrag  des  Gegenstan- 
des wesentlich  bestim- 
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stand wird  mit  einem 

Organ  gesehen,  das  gar  nicht  anders  kann,  als  ihn  zugleich  decorativ 
disponiren,  und,  was  man  ,,Stil“  nennt,  ist  nur  diese  Dispositionsart  von 
Formen  und  Farben,  ist  die  rhythmische  und  tektonische  Anschauung,  unter 
der  die  Dinge  gesehen  werden. 

Der  Raum,  für  den  das  Bild  bestimmt  ist,  wird  immer  der  Ausgangs- 
punkt für  die  decorative  Anordnung  sein.  Im  Decorativen  findet  sich  das 
Gemeinsame  zwischen  Malerei  und  Bau.  Eine  Malerei,  die  nicht  für  irgend 
einen  Raum  gedacht  ist,  hat  noch  nie  interessirt,  weil  ihr  das  Decorative 
fehlt,  das  sich  mit  dem  Persönlichen  deckt.  Nicht  das  Object  an  sich,  das 
uns  in  einer  Malerei  geboten  wird,  macht  das  Bild  interessant,  sondern  seine 
Behandlung  und  diese  Behandlung  ist  zu  allen  Zeiten  von  der  Räumlichkeit 
abhängig  gewesen.  Wie  die  Alten  das  Auge  der  Kirche  hatten,  haben  wir 
das  Auge  des  Zimmers.  Wie  sie  eine  Malerei  alsBestandtheil  einer  Renaissance- 
wand fühlten,  fühlen  wir  sie  als  bunten  Fleck  auf  der  Tapete  oder  dem 
Paneel.  Aus  diesen  Gewohnheitsgefühlen  heraus  sind  alle  persönlichen 
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Vortragsarten  entstanden  und  so  kommt  es,  dass  das  äusserlich  Tektonische 
und  das  persönlich  Lebendige  im  Grunde  sich  berühren. 

Die  Bilder  italienischer  Renaissance  spiegeln  ihre  Umgebungen  genau 
so  wieder,  wie  das  niederländische 


Bild  ein  Extract  der  Zimmer- 
phantasien und  das  moderne  Bild 
ein  gutes  und  seelenvolles  Möbel- 
stück ist.  Die  Bestimmung  der 
Renaissancebilder  in  der  Gesammt- 
heit  einer  Kirchen-  oder  Fürsten- 
architektur aufzugehen,  macht 
seinen  Rhythmus.  Die  Farbe 
spricht  im  bemalten  Fenster,  im 
Bilde  spricht  die  Form,  Die  Archi- 
tektur lehrt  die  Italiener  ihre  Stoffe 
auf  formale  Vollendung  anzusehen 
und  allmählich  entsteht  der  Reiz, 
aus  den  Linien  der  Architektur 
selbst  das  Bild  zu  entwickeln.  Die 
grossen  Symmetrien,  die  wir  auf 
den  Schilderungen  der  Kreuzi- 
gungen, Himmelfahrten,  Heim- 
suchungen und  heiligen  Versamm- 
lungen finden,  werden  unterstützt 
durch  den  Ort  der  Bilder,  sie 
wirken  von  Weitem  als  Cäsuren. 

Wir  können  heute  so  schwer  zu 
den  Bildern  dieser  Zeit  ein  de- 
coratives  Verhältnis  finden,  weil 
uns  die  einzige  Disposition,  die 
sie  fast  haben,  die  der  Form, 
unwichtig  geworden  ist.  Es  scheint  uns  so  lächerlich,  wenn  die  Gelehrten 
ihre  Lineale  an  die  sixtinische  Madonna  legen  und  die  Parallelen  durch 
die  Nasen  der  verschiedenen  Figuren  dieses  Bildes  ziehen,  wie  man  sie 
durch  die  Facade  eines  Florentiner  Palastes  zieht,  um  die  Musica,  von 
der  Alberti  schwärmte,  darin  nachzuweisen.  Aber  in  der  That  war  dies  das 
decorative  Element  einer  grossen  Reihe,  der  grössten  Anzahl  dieser  Gemälde. 
Farblich  haben  sie  uns  so  wenig  zu  sagen,  dass  sie  alles  in  der  Form  geben. 
Pisanello  und  Crivelli  waren  gute  Coloristen,  aber  wie  es  Juweliere  oder  Email- 
arbeiter sind.  Andrea  del  Sarto  hatte  ein  starkes  malerisches  Temperament, 
aber  er  verwischt  nur  dieselben  blauen  und  rothen  Töne,  die  bei  Botticelli 
so  kindlich,  bei  Raffael  so  unbedeutend  wirken.  Erst  die  Venezianer  von 
Tizian  ab  kennen  jenes  Spiel  der  Farbe,  das  unsere  Augen  entzückt,  doch 
selbst  diese  haben  niemals  von  der  Farbe  aus  ihre  Bilder  angelegt.  Wie 
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betroffen  sind  wir,  wenn  wir  bei  Filippino  Lippi  plötzlich 
einen  kleinen  Farbenrausch  antreffen,  der  uns  verleitet, 
seine  Skizzen  als  decoratives  Stück  in  unsere  Zimmer  zu 
hängen,  aber  wie  sehr  müssen  wir  das  als  nebensächlich 
ansehen  gegen  die  gewaltige  Sprache  der  Formen,  die  das 
einzig  Herrschende  in  dieser  Kunst  ist,  das  einzige  Nicht- 
Zufällige. 

Die  Italiener  haben  langsam  ihre  Bilder  mit  ihrer  Ar- 
chitektur vermählt.  Zuerst  versuchten  sie  noch  episch  und 
chronistisch  zu  erzählen  und  füllten  die  oberen  Hälften 
ihrer  Bilder  mit  vielen  Häusern  und  Bäumen,  dann  ver- 
liebten sie  sich  in  die  Einzelfigur,  in  das  Ideal  des  Men- 
schentypus und  ordneten  ihre  Geschichten  in  der  Ab- 
messung des  Gottesdienstes,  dessen  Rhythmus  sich  auf 
ihren  Madonnenverehrungen  so  oft  wiederzuspiegeln 
scheint.  Sie  nahmen  das  Bild  als  Ganzes  und  setzten  es 
in  gleicher  Weise  hinter  die  Altäre  wie  an  die  Decken.  End- 
lich Hessen  sie  sich  in  der  Architektur  selbst,  von  den  Vouten 
und  Zwickeln  und  Kuppeln  anregen  und  projicirten  ihre 
Bilder  in  dieses  Gerüst  hinein,  so  dass  die  scheinbare 
Welt  in  der  wirklichen  aufging.  Sie  erreichten  die  volle 
Einheit  von  Malerei  und  Architektur,  ihrer  Architektur, 
die  selbst  so  bunt  war  und  die  bunten  Flächen  liebte. 

Zwischen  den  weltlichen  Hochzeiten  von  Amor  und 
Psyche  und  den  geistlichen  Vermählungen  aller  Heiligen 
war  ein  geringer  Unterschied,  eigentlich  gar  keiner.  Wie 
Christus  auch  in  venezianischen  Hallen  speiste,  so  ver- 
gnügten sich  die  mythologischen  Wesen  in  den  Formen, 
die  sich  in  der  Kirche  ausgebildet  hatten.  Die  Renaissance 
kennt  trotz  aller  Paläste  keine  specifisch  häusliche  Kunst, 
Grotesken  schwingen  sich  in  Kirchen  wie  Bibliotheken 
und  die  Mythologie  wird  gern  moralisch.  Das  Haus  hat  niemals  den  Stil 
gemacht,  man  kannte  nur  jenen  festlichen  Gottesdienst,  der  Renaissance 
heisst,  weltliche  Religion,  und  was  Savonarolas  Anhänger  verbrannten,  war 
nicht  weltlicher  gewesen,  als  was  sie  von  nun  an  malten.  Die  das  orate  pro 
pictore  auf  ihre  Bilder  setzten,  sind  Heiden  geblieben,  wie  die  Bildner 
hellenischer  Epheben.  Alles  Decorative,  was  diese  Kunst  hatte,  ist  vom 
Raum  der  Öffentlichkeit  bestimmt,  von  den  grossen  Massen  der  Renaissance- 
architektur. Wir  müssen  uns  in  die  starke  Sehnsucht  der  Zeit  nach  schönen 
Proportionen  zurückversetzen,  um  die  Wirkung  ihrer  Bilder  zu  verspüren, 
jene  Wirkung,  die  nicht  von  ihrer  Deutung  abhängt,  sondern  von  ihrer 
unwillkürlichen  Anregung  auf  unser  Auge,  wenn  wir  sie  von  Weitem  als 
Formen  zu  uns  sprechen  lassen.  Wölfflin  in  seiner  ,,classischen  Kunst“  hat 
öfters  diese  Werke  scandirt  nach  ihren  Abmessungen  und  Accenten,  wie 
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man  Verse  scandirt,  er  hat  die  Verticalen  und  Horizontalen  gezählt  und  die 
Lichter  und  Schatten  gewogen,  ohne  von  der  Farbe  viel  Redens  zu  machen. 
Dies  ist  der  einzige  Weg,  zu  ihnen  in  ein  decoratives  Verhältnis  zu  kommen. 
Was  nützt  es  den  Geschmack  eines  Panetti  oder  die  Grazie  eines  Gaudenzio 
Ferrari  zu  bewundern,  wenn  wir  vor  jedem  grossen  Werk  der  italienischen 
Schule  bemerken,  wie  gleichgiltig  diese  intimen  Eigenschaften  sind  gegen 
die  Sprache  der  Linien  und  Gruppen,  wie  Lionardo  componirte,  wie  Raffael 
die  Figuren  stellte,  wie  Fra  Bartolommeo  mit  Menschen  baute.  Und  wenn 
wir  sehen,  wie  Michelangelo  die  Farbe  missachtete,  glaubt  man,  dass  irgend 
ein  italienischer  Fürst  seinen  Palast  nach  anderen  Principien  hätte 
schmücken  lassen,  als  den  von  der  Kirche  empfohlenen,  dass  er  gewagt 
hätte,  ein  Bild  von  der  Architektur  zu  trennen,  es  in  die  Hand  zu  nehmen 
und  sich  über  irgend  etwas  Decoratives  zu  freuen,  das  auf  diesem  Bild,  ganz 
für  sich,  ganz  unabhängig,  nur  als  Schönheit  des  Vortrages  sich  gezeigt  hätte? 

Wir  müssen  das  Bestreben  gewinnen,  jedes  Bild  italienischer  Renais- 
sance innerhalb  seiner  architektonischen  Umgebung  zu  denken.  Gleich- 
viel, ob  eine  Kreuzigung  oder  das  Rendezvous  von  Mars  und  Venus,  wir 
denken  bei  jener  an  die  drei  starken  Accente  der  Kreuze  oder  bei  der  Kreuz- 
abnahme an  den  Linienfall  im  Dreieck,  der  eine  Vermittlung  der  Altar- 
baulichkeiten zu  den  Gewölben  bedeutet,  und  wir  denken  bei  diesem  an  die 
breiten  Flächen  über  geschnitzten  Truhensitzen,  die  von  einer  decorativen, 
allgemeinen  Farbenstimmung  erfüllt  sind,  aus  der  sich  die  Köpfe  der  Götter 
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wie  leichte  Betonungen  erheben.  Wenn  Maria  in  ihrem  Grabe  ruht  und  die 
Heiligen  sie  umgeben,  während  oben  eine  Glorie  schwebender  Gestalten 
sich  entwickelt,  oder  wenn  zu  einer  rauschenden  Himmelfahrt  das  Gewühl 
erstaunter  Menschen  die  Basis  bildet,  so  ist  dieses  eine  Architektur  der 
Gruppirung,  die  sich  dem  Renaissanceempfinden  einfügt,  wie  die  lange 
verticale  Gestalt  oder  der  breite  chronistische  Streifen  der  Gothik.  Wohl 
können  wir  die  Bilder  der  decorativsten  aller  italienischen  Schulen,  der 
umbrischen  und  der  römischen,  die  sie  fortsetzt,  mit  demselben  Masse 
messen,  das  wir  an  die  Bauten  dieser  Zeit  zum  Unterschied  von  den  Werken 
der  Gothik  legen.  Warum  lieben  die  Venezianer  so  lange  Zeit  die  breiten  Band- 
streifen der  erzählenden  Brustbilder?  Weil  sie  noch  unter  dem  Glanz  der 
Renaissance  das  alte  Bandbild  nicht  vergessen  können,  wie  sie  niemals  die 
Stimmung  des  Mittelalters  ganz  vergessen.  Aber  warum  hat  Perugino  ein 
so  grosses  Vergnügen  an  der  weiten  Dispositon  eleganter  Jünglinge  und 
warum  stellt  Andrea  del  Sarto  seine  Heiligen  so  viel  rhythmischer,  als  der 
alte  Domenico  Ghirlandajo,  der  Erzähler?  Weil  er  und  Fra  Bartolommeo 
und  der  römische  Raffael  ihr  Auge  mit  den  Proportionen  dieser  abge- 
klärten, tektonischen  Einheiten  vollgesogen  haben  und  sie  ihre  Figuren 
nicht  anders  ordnen,  als  der  Architekt  seine  Geschosse  und  seine  Fenster- 
reihen. Die  Gothik  lässt  das  Haus  von  innen  werden  und  der  ältere  Maler 
lässt  seine  Geschichte  sich  von  innen  erzählen,  der  Renaissancekünstler  legt 
von  aussen  die  Einheiten  auf  und  seine  Maler  ordnen  nicht  anders,  als  von 
aussen  das  Leben  der  Wirklichkeit. 

Wenn  nicht  die  Gegenstände  selbst,  sondern  ihre  Ordnung  das  Interesse 
aller  Malerei  ist,  so  gab  es  nur  die  Form,  die  die  einzige  malerische 
Anschauung  dieser  Männer  war  und  die  selbst  die  Farbe  beherrschte,  sowie 
heute  die  Farbe  eine  Form  beherrschen  kann.  Sie  kleiden  ihre  Figuren  nach 
den  Gesetzen  des  formalen  Rhythmus  und  die  Heiligen  einer  Conversazione 
mussten  oft  ihre  Ober-  und  Unterkleider  in  dem  grossen  Magazine  der 
Draperie  gemeinsam  aussuchen,  um  sie  dann  auf  dem  Bilde  in  gehörigen 
Corresponsionen  anzuziehen.  Die  mythologischen  Gestalten  ordnen  sich 
nach  denselben  Gesetzen,  die  die  Composition  von  Arabesken  und  Ranken 
bestimmen,  und  ihr  Ensemble  ist  stets  ein  Tanz  wohl  disponirter  Gliedmassen. 
Piero  di  Cosimo  und  Botticelli  führen  einen  strengen  Oberbefehl  über  die 
Ordnung  der  Olympier,  die  die  Wände  fürstlicher  Säle  zu  schmücken 
berufen  sind.  Selbst  im  Schlafe,  nach  der  Liebe  Lust,  dürfen  sie  diese 
Rhythmen  nicht  vergessen.  Und  alles  ist  von  der  Form  geregelt,  das  Einzelne 
und  das  Ganze,  von  der  Form,  in  der  sich  die  Eigenarten  der  Künstler 
aussprechen.  Selbst  das  Porträt  an  der  Wand  hatte  lange  seinen  grössten 
Reiz  in  jenem  feinen  Liniengedicht,  das  Pisanello  und  Domenico  Veneziano 
über  das  scharfe  Profil  einer  jungen  Dame  componirten. 

Auch  die  Natur  beugte  sich  allmählich  dem  Compositionsbedürfnis 
dieser  Formalisten.  Eine  Landschaft  des  Annibale  Caracci  dürfen  wir  nicht 
dorthin  hängen,  wo  sie  das  beste  Licht,  sondern  wo  sie  den  rhythmisch 
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Gobelin,  schwedische  Bauernarbeit  nach  älterem  Muster,  Pariser  Weltausstellung  1900 


besten  Platz  hat.  Die  Bäume,  die  rechts  und  links  im  Vordergrund  auf- 
wachsen und  eine  kleine  biblische  oder  mythologische  Scene  einrahmen, 
biegen  sich  aus  Rücksicht  — nicht  auf  einen  Wind,  der  durch  ihre  Kronen  fährt, 
sondern  auf  die  Bogen  einer  Supraporte  oder  eines  Getäfels,  das  ihnen 
ihren  Rhythmus  übermittelt.  Die  ganze  grosse  französische,  ideale  Land- 
schaft steht  unter  diesen  Gesetzen,  und  so  delicat  ihre  Farben  auch  werden, 
so  nobel  ihre  Tönung  auch  durchgeführt  ist,  sie  klingen  doch  nicht  von  der 
Musik  der  frischen  Luft,  sondern  von  der  des  ornamentalen  Zimmers.  Wie 
wunderbar  ist  es,  gerade  in  diesem  Gebiete  die  Emancipation  der  neueren 
Farben  zu  beachten.  WieFragonard  der  maitre  peintre  der  Rococo-Idylliker 
ist,  so  ist  Claude  Lorrain  derjenige  der  alten  Landschaftsidealisten.  Niemals 
ist  der  vornehme  Kammerton  seiner  Compositionen  und  die  Phantasie  seiner 
classicistischen  Vorstellungen  übertroffen  worden.  Aber  gerade  er,  der  auf 
dem  Gipfel  einer  Schule  steht,  sieht  in  die  Zukunft.  Aus  der  Ordnung  der 
Farbe  sieht  er  langsam  die  Poesie  der  Farbe  sich  entwickeln,  aus  dem  rhyth- 
mischen Gesetz  das  musikalische  Gesetz.  Sein  Münchener  ,, Morgen“  ist 
eines  der  ersten  Beispiele  der  Verachtung  von  Coulissenanordnung  inner- 
halb der  idealen  Landschaft  zu  Gunsten  dieses  schönen  Effects,  den  eine  volle, 
in  die  Mitte  gestellte  Baumkrone  gegen  den  Himmel  bietet.  An  diesen 
Wirkungen  hat  sich  Turner  aufgeregt,  diesen  Weg  ist  er  weiter  gegangen 
und  schneller,  als  er  wohl  selbst  glaubte,  wurden  ihm  die  Baumkronen  zu 
Farbenbüscheln,  die  Paläste  zu  farbentriefenden  Visionen  und  der  Himmel 
zu  einem  wunderbaren,  leuchtenden  Teppich.  Turner  ist  so  wenig  unver- 
mittelt, wie  Rembrandt  und  Goya,  aber  er  hatte  das  Glück,  die  Emancipation 
in  sich  zu  erleben.  Er  ist  der  erste,  der  nur  der  Farbe  nachfühlen  kann,  der 
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es  über  sich  vermag,  die  Formen  der  Dinge  zu  vergessen,  um  in  den  Schein 
ihres  Colorismus  unterzutauchen  und  sogar  gegen  die  Form  zu  malen,  nur 
der  inneren  Entwicklung  der  Farbe  nach.  Seine  Farbe  ist  decorativer 
geworden  als  diejenige  Böcklins,  der  — ebenso  aus  der  Tradition  wie  er  — 
versucht  hat,  die  romantische  Landschaft  voller  Haine  und  Paläste  durch 
Localisirung  der  Farben  poetisch  zu  erhöhen.  Was  Böcklin  an  Erfindungs- 
kraft vor  Turner  voraus  hat,  das  ist  diesem  an  Freiheit  der  coloristischen 
Empfindung  als  Vorzug  verliehen.  Turners  Aquarelle  und  seine  letzten 
Ölbilder  sind  gänzlich  aus  dem  decorativen  Gefühl  empfunden,  das  heute 
den  Klang  der  Farben  für  den  Klang  der  Formen  eingesetzt  hat.  Ob  seine 
Paläste  Dächer  und  seine  Bäume  Blätter  haben,  ist  so  gleichgiltig,  wie  das 
Roth  und  Blau  der  Renaissance-Madonnen.  Aber  das  Gold  seiner  Säulen  und 
das  Roth  seiner  Wolken  ist  von  derselben  Wichtigkeit,  wie  die  Gruppirung 
einer  Lionardo’schen  ,, Heiligen  Familie“. 

Man  könnte  das  decorative  Princip  der  Farbe  beinahe  als  das  moderne 
bürgerliche  Princip  bezeichnen.  Denn  es  ist  durch  die  Bürgercultur,  in  den 
Zimmern  einfacher  Wohnungen  zuerst  ausgebildet  worden.  Wie  im  Bau, 
wie  im  Gesellschaftsleben  sind  die  Einwirkungen  der  Renaissance  nicht 
plötzlich  abgeschnitten  worden,  sondern  führten  vielfache  Übergänge  und 
Reactionen  herbei.  Das  Porträt,  als  reines  Zimmerbild,  entwickelt  zuerst  den 
farblichen  Zusammenklang.  Moroni  und  Tizian  wissen  die  Wirkung  abzu- 
schätzen, die  ein  feines  Bildnis  an  der  Wand  ausübt.  Die  Niederländer 
wissen  es  noch  besser.  Sie  studiren  die  Menschen  unmittelbar  als  kostbare 
Farbenharmonien  vor  einem  tonigen  Hintergrund  und  bilden  eine  Kunst- 
gattung aus,  die  aus  der  Harmonie  menschlicher  Köpfe  mit  der  einfarbigen 
Wand  besteht.  Ihre  Genrescenen  und  Landschaften  richten  sich  nicht  mehr 
nach  Gesetzen  der  Formalistik,  wenn  sie  auch,  wie  man  es  bei  Ruysdael 
studiren  kann,  noch  lange  nicht  die  Forderung  einer  wohlüberlegten 
Composition  aufgeben.  Die  Farbe  dämmert  in  ihren  Bildern,  wir  können  sie 
herausschälen,  wie  schon  bei  den  Figuren  des  Meisters  vom  Flemalle-Altar, 
aber  sie  ist  nicht  Alleinherrscherin.  Es  ist  nur  der  allgemeine  wohlthuende 
Farbenaccord,  der  aus  ihren  Bildern  klingt,  die  Bilder  selbst  sind  ihnen 
noch  eine  gewisse  Kostbarkeit  im  Sinne  der  Renaissance,  die,  wie  man 
weiss,  häufig  von  einem  Vorhang  verdeckt  waren.  Sie  lieben  die 
Wirklichkeit  noch  zu  kindlich,  um  dem  neuen  ordnenden  Princip  ganz  freie 
Bahn  zu  lassen.  Sie  sammeln  die  Motive  erst.  Sie  sehen  die  Wirkung  der 
Sonnenuntergänge,  das  Spiel  der  Baumschatten,  die  dunklen  Vordergründe 
und  das  Licht  in  der  Ferne,  den  Tanz  der  Sonnenstrahlen  durch  Thore  und 
Höfe,  die  Symphonie  des  buschigen  Grüns,  die  Schönheit  des  hohen 
Himmels  und  die  Farbenflüsse  auf  den  Wegen,  aber  sie  setzen  es  oft  noch 
ängstlich  wie  Mosaik  zusammen,  indem  sie  einer  modernen  Zeit  es  über- 
lassen, aus  einem  einzigen  dieser  Motive  den  ganzen  Farbenklang  eines 
Bildes  zu  entwickeln.  Die  Bäume  Potters  finden  erst  ihre  Erlösung  in  der 
wunderbaren  Erfindung  Corots,  das  Gelaub  als  ein  wirbelndes  Spiel 


367 


schwarzer  oder  gelber  Tupfen  zu  bilden,  Hackerts  dunkle  Baumgänge  sind 
nur  das  Vorspiel  eines  Rousseau’schen  Waldes  und  Ostades  Bauernstuben 
nur  das  Motiv  eines  Israels’schen  Interieurs,  und  doch  ist  hier  der  Anfang 
alles  unseres  decorativen  Far- 
benempfindens. 

Die  Kirche  war  jetzt  er- 
ledigt. Das  Haus  machte  die 
Bilder.  Es  war  diese  neue  Me- 
thode aufgekommen,  Bilder 
einfach  an  die  Wand  zu  hän- 
gen, beweglich,  bald  hierhin, 
bald  dorthin.  Sofort  fand  sich 
auch  der  neue  decorative  Stil 
ein.  Das  Lichtspiel  im  Zimmer, 
die  einseitige  Quelle  des  Fen- 
sters und  das  schöne  Dunkel 
in  den  Ecken,  fand  sich  con- 
centrirt  auf  einer  Reihe  von 
kleinen  Gemälden,  die  von 
Interieurkünstlern  geschaffen 
waren,  einem  neuen  Schlage 
von  Malern.  Nicht  immer,  wie 
in  Rembrandt,  der  noch  von 
dem  weiten  Horizonte  der  Alten 
in  sich  fühlte,  wuchs  dieses 
Lichtspiel  zu  einer  Weltan- 
schauung. Es  genügten  Bau- 
ernstuben, Höfe  und  Fenster, 
um  die  Stimmung  des  Zimmers 
im  Bilde  zu  sammeln.  Wie 
nahe  verwandt  sind  uns  heut 
noch  diese  Stücke,  die  sich 
dem  bürgerlichen  Ton  so  orga- 
nisch einfügen  und  in  ihren  zarten  Nuancen  so  ganz  anders  Gedichte  des 
Lichtes  sind  als  die  Werke  Riberas  oder  Caravaggios,  die  mit  Hell  und 
Dunkel  operiren,  wie  die  Alten  mit  Blau  und  Roth.  Wie  schöne  Linien  sogar, 
ohne  alle  Liniencomposition,  bietet  an  unserer  Wand  eine  Landschaft  des 
Cuyp  mit  dem  hohen  Himmel  und  der  flachen  Uferlinie,  gegen  die  einige 
Kuhrücken  sich  abheben.  Dies  waren  neue  decorative  Dinge,  die  nicht  mehr 
ausserhalb  des  Bildes  ihre  Herkunft  hatten,  sondern  im  Bilde  selbst  völlig 
genügend  sich  entwickelten.  Es  war  die  Art,  Natur  auf  Form  zu  sehen  und  das 
Lied  dieser  Form  im  Zimmer  wieder  zu  singen.  Aber  das  Wichtigste  war  ein 
starker  Reiz,  im  Vortrag  den  Anforderungen  dieses  Zimmers  Rechnung  zu 
tragen.  Man  begann  Farben  abzustimmen,  Grundtöne  zu  entwickeln,  aus  Licht 
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und  Schatten  märchenhafteDecorationen  zu  bilden  und  die  Führung  desPinsels 
um  so  weniger  zu  verheimlichen,  als  man  beobachtete,  dass  durch  Nicht- 
verreiben der  Töne  eine  impressionistische  Wirkung  ganz  eigenthümlicher 
Art  erzielt  wurde.  Das  Zimmer  Hess  die  Farbflecken  lieben,  weil  es  dazu 
beitrug,  sie  im  Auge  des  Beschauers  wieder  zu  vereinigen.  Und  je  freier  der 
Vortrag  wurde,  desto  kühner  war  der  Sinn,  einfach  die  Valeurs  gegen 
einander  zu  stellen,  nicht  bloss  Licht  und  Schatten,  sondern  auch  Farbe  gegen 
Farbe,  ein  Verfahren,  das  ebensoviel  von  Poesie  als  Wahrheit  in  sich  trug. 

Wie  hätte  sich  unsere  moderne  Malerei  je  entwickelt,  wenn  nicht  unter 
dem  Einfluss  des  Zimmerlichtes?  Malte  Velasquez  in  seinen  gebundenen 
Tönen,  weil  er  der  erste  war,  der  fast  nur  für  Private  malte?  Man  kann  dies 
wunderbare  Gegenspiel  zu  den  Niederländern  kaum  anders  erklären.  Übte 
Rubens  seinen  kühnen  Reflexlichterstil,  wie  ihn  kein  Italiener  gehabt  hat, 
weil  er  sah,  wie  das  alles  an  der  Wand  der  Paläste  zusammenging?  Rubens 
ist  noch  zwischen  den  Zeiten,  die  modernen  Impressionisten  haben  die 
letzten  Folgerungen  gezogen.  Sie  setzen  sich  vor  die  Natur  stets  in  einer 
decorativen  Stimmung,  weil  sie  wissen,  dass  die  Natur  an  sich  ihnen  nichts 
gibt,  was  nicht  sehr  uninteressant  aussehen  würde,  und  dass  sie  irgendwie 
die  Töne,  die  ihr  Auge  wahrnimmt,  auf  reine  decorative  Einheiten  bringen 
müssen,  um  ein  gutes  Bild  zu  schaffen.  Ein  Stück  Landschaft  mit  blauem 
Himmel,  grünen  Bäumen,  rothen  Dächern  können  sie  so  nicht  brauchen,  sie 
müssen  aus  dem  Blau  etwas  Weisses,  aus  dem  Grün  etwas  Gelbes  entwickeln 
und  die  Dächer  stark  nachdunkeln.  Sie  müssen  auf  den  Farbenaccord,  der 
das  Motiv  gibt,  das  ganze  Bild  stellen,  müssen  danach  hinzunehmen  und 
fortlassen,  dämpfen  und  erhöhen.  Sie  sehen  einen  Teppich  von  Farben 
in  die  Natur  hinein;  das  Bild,  das  sie  concipiren,  ist  decorativ  geordnet; 
die  Natur  ist  nur  die  Anleitung  zur  Composition.  Alles,  was  in  ihnen 
persönlich  ist,  kommt  in  dieser  decorativen  Arbeit  heraus  und  wenn 
der  Teppich  stimmt,  so  sagt  man,  die  Natur  sei  überzeugend.  Im 
Rahmen  und  an  der  Wand  besteht  das  Bild  die  Probe.  Ob  es  bis  ins 
Tüpfelchen  bunt  pointillirt  ist,  ob  es  im  Fleckenstil  gemalt  ist,  ob  es 
grössere  Farbenwerte  gegeneinander  setzt,  ob  ,,Harmonismus“,  ob  ,,Colo- 
rismus“,  es  ist  nur  ein  Dimensionsunterschied,  der  decorative  Sinn  für 
die  Wägung  des  Valeurs  bleibt  derselbe.  Watteau  und  Fragonard  malten 
noch  silbern,  ihre  Decoration  war  ein  Gesammtstil,  sie  steckten  die  Bilder  in 
ein  fertiges  Präparat,  bei  andern  war  dies  Präparat  braun,  heut  ist  es  kein 
Präparat  mehr,  es  ist  gleich  decorative  Ingredienz  und  jedes  Bild  redet  seine 
eigene  decorative  Sprache,  jedes  ist  eine  eigene  Stilisirung  der  Natur.  Das 
decorative  Element,  einst  das  Ensemble  des  Bildes,  ist  heute  ganz  der  Inhalt 
des  Bildes  geworden.  Es  gibt  kaum  eine  Malerei  von  Bedeutung,  die  nicht 
dieses  decorative  Element  in  sich  trüge,  das  ihr  persönlicher  Stil  ist.  Nicht 
bloss  Formkünstler,  Liniensymbolisten  und  Archaiker  sind  decorativ,  die 
Realisten  sind  es  nicht  minder.  Man  brauchte  nur  einmal  das  Modell  oder 
die  Natur  eines  realistischen  Bildes  gegen  dieses  selbst  zu  halten,  um  sich 
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sofort  darüber  klar  zu  sein,  dass  der  Reiz  des  Kunstwerkes  nur  in  einer 
Umsetzung  besteht,  die  in  decorativen  Gründen  ihren  Ursprung  hat.  Nicht 
bloss  die  Schotten  machen  ihre  Bilder  so,  dass  sie  farbige  Punkte  an  der 
Wand  sind,  sondern 
wir  alle  empfinden  alle 
diese  Bilder  guter  mo- 
derner Künstler  als  ein 
Stück  Decoration  vor 
der  Zimmerwand.  Der 
Impressionismus  be- 
gann mit  Abtönungen, 
mit  Bindungen,  die 
durch  die  Auflösung  der 
gewohnten  Farbenflä- 
chen nöthig  waren,  er 
schwor  auf  ,,Luft“,  nur 
weil  die  Luft  ein  glän- 
zendes Mittel  maleri- 
scher Wirkung  ist,  er 
überwand  die  Luft  und 
betete  das  Licht  an,  das 
noch  tiefere  decorative 
Poesien  gestattete,  er 
breitet  sich  über  die  gan- 
ze Strecke  aus  bis  in  das 
Märchen  hinein,  bis  in 
dasParadies,  undimmer 
nimmt  er  seine  Stärke 
aus  jener  decorativen 
Mannigfaltigkeit,  die  un- 
sere persönliche  Herr- 
schaft gegenüber  der 
Natur  gestattet.  Wir 
halten  nur  dasjenige  Bild  noch  für  gut,  das  in  sich  ein  guter  Farbenteppich 
ist,  je  deutlicher  es  Abklatsch  der  Natur  ist,  desto  mehr  verachten  wir  es. 
In  demselben  Masse,  in  dem  wir  freier  wurden,  wurden  wir  decorativer. 
Wir  übertreffen  die  Meister  der  Renaissance,  die  uns  allein  in  der  Form  noch 
decorativ  wichtig  sind,  so  dass  wir  den  Galerieton  brauchen,  die  Patina,  um 
ihre  Farben  zu  binden.  Nachdem  sie  die  formalen  decorativen  Elemente  der 
Malerei  ausgebildet  hatten,  war  es  unsere  Aufgabe,  es  mit  der  Farbe  ebenso 
zu  thun.  Je  schärfer  wir  die  Geschichte  ansehen,  desto  deutlicher  erkennen 
wir,  dass  der  Charakter,  der  Fortschritt,  alle  Vervollkommnung  der  modernen 
Kunst  in  dieser  Farbe  liegt.  Was  die  Cornelius  oder  die  Achenbachs  oder  die 
Vautiers  hinzugebracht  haben,  ist  nichts  gegen  die  Methode  des  Besnard, 


Seidenstoff,  L’Art  Nouveau,  Bing,  Pariser  Weltausstellung  1900 
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die  Wunder  der  Welt  in  leuchtende  Contraste  bringen,  oder  Monets  System, 
aus  den  Dingen  coloristische  Vortragsarten  stets  verschiedener  Gattung  zu 
gewinnen,  oder  alle  die  Experimente  der  Leibi,  Bracht,  Hofmann,  Ury, 
Slevogt,  von  denen  jeder  eine  eigene  Art  sich  fand,  die  Wirklichkeit  unter 
coloristischen  Werten  zu  wählen  und  in  sich  aufzunehmen,  gleichviel,  ob 
sie  die  Valeurs  in  impressionistische  Flecken  verkleinern  oder  in  contra- 
stirende  Flächen  vergrössern.  Uhde  brachte  die  Heiligen  in  unsere  Welt,  wie 
Rembrandt  sie  in  die  seinige  setzte;  aber  eine  moderne  Landschaft,  die  in 
Farbe  klingt,  ist  in  dieser  Art  noch  niemals  dagewesen.  Ihr  reines  Farben- 
spiel, ihre  Ordnung  nach  einer  coloristischen  Stimmung  ist  alleiniges  Besitz- 
thum unserer  Zeit. 

Die  Umsetzung  der  Wirklichkeit  in  eine  decorative  Einheit  ist  nichts 
anderes  als  persönlicher  Vortrag,  nichts  anderes  als  Seele.  W^ir  binden  mit 
unserer  Empfindung  das  Grenzenlose  in  einen  Stil.  Je  weiter  wir  kommen, 
desto  abstracter  werden  wir,  desto  stilreicher  wird  unsere  Anschauung,  desto 
tiefer  steigen  wir  in  die  grossen  decorativen  Untergründe  unserer 
künstlerischen  Welt,  um  sie  nach  den  Formeln  zu  befragen,  mit  denen  wir 
den  Wahrnehmungen  unserer  Sinne  eine  Gestalt  zu  geben  vermögen. 

KLEINE  NACHRICHTEN  S» 

Steiermärkisches  landesmuseum  joanneum  in  graz. 

Dem  kürzlich  ausgegebenen  Jahresberichte  über  das  Jahr  igoo  ist  zu  entnehmen,  dass 
das  Institut  im  Laufe  der  Berichtsperiode  nach  mehr  als  einer  Richtung  wesentliche  Fort- 
schritte aufzuweisen  hat.  Vor  allem  ist  hervorzuheben,  dass  das  Haus  eine  Erweiterung 
erfahren  hat  und  auch  die  innere  Ausgestaltung  des  Museumsbaues  so  weit  gediehen 
ist,  dass  die  Eröffnung  der  Kupferstichsammlung  im  nunmehr  erweiterten  Hause  im  Laufe 
des  Jahres  igoi  gesichert  erscheint.  Wertvolle  Bereicherungen  erfuhren  im  Laufe  der 
Berichtsperiode  nicht  allein  die  prähistorische  Sammlung  sowie  das  Antiken-  und  Münz- 
Cabinet,  wo  an  der  systematischen  Aufstellung  der  alten  Gegenstände  sowie  des 
Zuwachses  gearbeitet  wurde,  sondern  auch  das  culturhistorische  und  Kunstgewerbemuseum. 
Der  gesammte  Zuwachs  für  diese  beiden  Abtheilungen  zählt  478  Gegenstände,  wovon 
433  Stück  durch  Ankauf  in  den  Besitz  des  Museums  gelangt  sind.  Es  erhielt  fast  jede 
Fachabtheilung  einige  mustergiltige  Stücke  des  älteren  Kunstgewerbes  von  seltener 
Schönheit,  darunter  prächtige  französische  Sitzmöbel  aus  dem  XVIII.  Jahrhundert,  die 
eine  wichtige  Ergänzung  der  kunstgewerblichen  Mustersammlung  bilden.  Bezüglich  des 
modernen  Kunstgewerbes  boten  die  Weltausstellung  inParis  und  die  Wiener  Ausstellungen, 
namentlich  die  letzte  Winterausstellung  des  Österreichischen  Museums  Gelegenheit,  eine 
Auswahl  von  neuesten  kunstgewerblichen  Arbeiten  zu  treffen.  Eine  ausgiebige  Vermehrung 
hat  das  Museum  auch  in  dieser  Periode  durch  Geschenke  erfahren.  An  Sonder- 
Ausstellungen  sind  zu  erwähnen:  die  Arbeiten  der  Grazer  Kunstgewerbetreibenden  für  die 
Pariser  Weltausstellung,  drei  Kunstausstellungen  allgemeinen  Ckarakters,  veranstaltet 
durch  den  steiermärkischen  Kunstverein  und  eine  Ausstellung  moderner  architektonischer 
Entwürfe.  Das  Cultur-  und  Kunsthistorische  Museum  zählte  13.782  Besucher. 

PREISAUSSCHREIBUNG.  Das  Kunstgewerbliche  Museum  der  Handels-  und 
Gewerbekammer  in  Prag  hat  folgende  Preisaufgaben  aufgestellt:  i.  Tintenzeug  auf  einer 
Schale,  für  einen  Damenschreibtisch,  in  Silber  getrieben.  Erster  Preis  250  Kronen,  zweiter 
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Preis  i8o  Kronen,  dritter  Preis  loo  Kronen.  2.  Schmuckcassette  aus  Holz,  mit  flacher 
Holzeinlage  verziert.  Erster  Preis  200  Kronen,  zweiter  Preis  150  Kronen,  dritter  Preis 
80  Kronen.  3.  Entwurf  für  eine  Papiertapete,  dreifarbig.  Erster  Preis  120  Kronen, 
zweiter  Preis  80  Kronen,  dritter  Preis  50  Kronen.  Die  zur  Concurrenz  eingereichten 
Gegenstände  müssen  sich  durch  selbständige  Auffassung  und  technisches  Können  aus- 
zeichnen. An  der  Concurrenz  können  sich  nur  in  Böhmen  ansässige  Kunstgewerbe- 
treibende oder  bei  solchen  in  Verwendung  stehende  Mitarbeiter  betheiiigen,  ferner  die  nach 
Böhmen  zuständigen  absolvirten  Schüler  der  k.  k.  Kunstgewerbeschule  in  Prag  und  der 
gewerblichen  Fachschulen  Böhmens.  Die  Arbeiten  sind  längstens  bis  15.  October  1901  an 
das  Kunstgewerbliche  Museum  (Sanytrovä  ulice)  abzuliefern.  Solche  Arbeiten,  welche  den 
Concurrenzbedingungen  oder  der  Concurrenzordnung  nicht  streng  entsprechen  sollten, 
werden  von  der  Museumsverwaltung  ausgeschieden,  ohne  der  Jury  vorgelegt  zu  werden. 
Nähere  Bestimmungen  enthält  die  Concurrenzordnung. 


MITTHEILUNGEN  AUS  DEM  K.  K.  ÖSTER- 
REICHISCHEN MUSEUM  h» 

Ankäufe  für  das  k.  k.  österreichische  museum  auf 

DER  PARISER  WELTAUSSTELLUNG  1900.  Im  Säulenhofe  des 

Museums  sind  gegenwärtig  die  Objecte  ausgestellt,  die  das  Museum  mit  Hilfe  eines 
speciellen  Credites  auf  der  Pariser  Weltausstellung  erworben  hat. 

Von  allen  Ländern,  deren  Kunstgewerbe  vorbildlichen  Wert  documentirte,  ist, 
entsprechend  dem  grossen  Übergewichte,  das  die  französische  Kunstindustrie  auf  der 
Pariser  Weltausstellung  zumindest  in  quantitativer  Hinsicht  aufwies,  Frankreich  am 
reichsten  vertreten.  Unter  den  französischen  Keramiken  sind  es  in  erster  Linie  die  vor- 
züglichen Gres  Delaherches,  Lachenais  und  der  Societe  Ceramique  von  Bourg-la-Reine, 
die  die  Aufmerksamkeit  auf  sich  lenken,  dann  zwei  interessante  Porzellanarbeiten  des  in 
der  Nationalmanufactur  thätigen  Malers  T.  Doat  in  Sevres  — eine  kürbisförmige  Flasche 
und  ein  Ziergefäss  im  Charakter  der  etruskischen  Metalleimer  — und  schliesslich  eine 
Reihe  flott  gemalter  Fayenceteller  von  Dammouse.  An  französischen  Textilarbeiten  sind 
ein  ausgezeichnet  dessinirter  hellblauer  Seidenstoff  von  Bing  ,,L’art  Nouveau“  und 
eine  sehr  interessante,  fein  getönte  Straminstickerei  nach  altem  Muster  besonders 
erwähnenswert.  Von  grossem  vorbildlichem  Werte  sind  die  prächtigen  Intarsiaarbeiten 
von  Majorelle  in  Nancy,  von  Bing  (Tischchen  nach  Entwurf  von  Colonna)  und  namentlich 
die  unvergleichlich  fein  gearbeiteten  Füllungen  des  Maison  Krieger  in  Paris.  Viel  Anregung 
sowohl  auf  künstlerischem  wie  auf  technischem  Gebiete  wird  unsere  Kunstindustrie 
durch  die  zahlreichen  französischen  Metallarbeiten  finden,  die  das  Österreichische  Museum 
auf  der  Pariser  Weltausstellung  erworben  hat;  namentlich  die  umfangreiche  Collection 
zumeist  nach  alten  Originalen  copirter  Thürgriffe,  Riegel,  Schlüssel  etc.,  die  das  Museum 
bei  Fontaine  in  Paris  angekauft  hat,  ist  von  hoher  Mustergiltigkeit,  ebenso  die  Bronze- 
arbeiten von  Plumet  & Selmersheim,  der  reizende  Bronzeteller  Brateaus,  die  Bestecke, 
Taschenmesser  und  anderen  kleinen  Geräthe  Cardeilhacs,  der  interessante  silbermontirte 
Opalglasteller  Laliques,  das  Tafelsilber  von  Christofle  und  von  Keller  freres  und  vor  allem 
der  wunderschöne  von  J.  Dampt  entworfene,  von  H.  Beau  ausgeführte  elektrische  Luster 
in  Blumenform.  Ein  prachtvoller  emailgeschmückter  Hornkamm  und  mehrere  Ringe  von 
Lalique,  ein  Ring  und  eine  Büchse  des  Emailleurs  Feuillätre,  eine  delicate  goldincrustirte 
Stahibreloque  von  Brateau  und  zwei  vorzügliche  Brochen  von  Beaudouin  repräsentiren 
sehr  bezeichnend  die  moderne  französische  Juwelier-  und  Goldschmiedekunst. 

Neben  dem  französischen  ist  das  Kunstgewerbe  der  nordischen  Länder  am  stärksten 
unter  den  Ankäufen  des  Österreichischen  Museums  vertreten;  namentlich  an  dänischen 
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und  schwedischen  Keramiken  hat  das  Museum  zahlreiche  erstclassige  Stücke  erworben, 
so  von  der  Fabrik  Gustafsberg  eine  Reihe  der  schönen,  in  Sgrafittotechnik  blau-weiss  oder 
gelb-weiss  decorirten  Arbeiten,  eine  grosse  Vase  in  bunter  Engobemalerei  und  insbe- 
sondere ein  Glanzstück  der  Gustafsberger  Ausstellung,  die  Jardiniere  mit  weissen  Hähnen 
auf  dunkelblauem  Grunde.  Mehrere  ausgezeichnet  gemalte  Vasen  und  Teller  wurden  in 
der  Ausstellung  der  königlichen  Porzellanfabrik  in  Kopenhagen  erworben,  unter  diesen 
eines  der  hervorragendsten  Glanzstücke  der  Fabrik  auf  der  Ausstellung,  eine  Schüssel  mit 
einer  Möve,  eine  Malerei  von  seltener  Tiefe,  feiner  Stimmung  und  zartester  Abtönung; 
eine  Reihe  schön  geformter  Gefässe  mit  pikant  modellirtem  und  zart  bemaltem  Blumen- 
decor  wurde  in  der  Exposition  der  Rörstrander  Fabrik  angekauft.  Bing  & Grpndahl  in 
Kopenhagen  sind  durch  zwei  vorzüglich  modellirte  Thierfiguren  und  durch  Vasen  mit 
Päte-sur-Päte-Malerei  und  mit  Krystallglasuren  sehr  glücklich  repräsentirt.  Von  den 
eigenartigen  Producten  der  ,,Norske  Billedvaeveri“  in  Christiania  hat  das  Museum  mehrere 
in  Farbe  und  Zeichnung  gleich  gelungene  durchbrochene  Gobelins  angekauft;  die  bäuerliche 
Bildweberei  Schwedens,  die  seit  einiger  Zeit  durch  mehrere  Gesellschaften  wieder  in 
Blüte  gebracht  worden  ist,  ist  durch  einen  originellen,  nach  einem  alten  Vorbilde 
gearbeiteten  Wandbehang,  die  Stockholmer  ,,Handarbetets  Vänner“  durch  eine  sehr  aparte 
Leinenstickerei  vertreten. 

In  der  holländischen  Abtheilung  der  Weltausstellung  hat  das  Museum  vornehmlich 
Batikdrucke  auf  Seide  und  Sammt  angekauft,  die  in  der  Zusammenstellung  der  Farben 
wie  im  Dessin  ganz  vorzüglich  sind,  dann  mehrere  der  flotten  Delfter  Fayencen  von  Cossa 
und  schliesslich  eine  reichhaltige  Collection  der  eigenartigen,  feinen,  federleichten  Por- 
zellane von  Rozenburg. 

England  ist  durch  eine  complete  Schlafzimmereinrichtung  der  Bromsgrove  Guild, 
einige  ausgezeichnete  Messingluster  der  gleichen  Genossenschaft,  mehrere  Applications- 
stickereien  der  Society  of  Artists  und  sehr  schöne  Silbersachen  der  Liberty  Company  und 
der  Guild  of  Handicraft  in  London  repräsentirt. 

An  Erzeugnissen  des  amerikanischen  Kunsthandwerkes  wären  unter  den  Ankäufen 
des  Österreichischen  Museums  die  grünen  Bostoner  Grueby-Fayencen  und  die  vornehmen 
elfenbeinfarbenen  Rookwood  Potterys  (Cincinnati)  hervorzuheben. 

Unter  den  Erwerbungen  von  deutschen  Arbeiten  sind  namentlich  die  schönen  Zinn- 
sachen von  Schmitz  in  Cöln,  sowie  ein  von  Christiansen  in  Darmstadt  entworfener 
Knüpfteppich  nennenswert. 

Berichtigung.  Auf  Seite  252  des  laufenden  Jahrganges  von  ,, Kunst  und  Kunst- 
handwerk“ soll  es  bei  der  Abbildung  einer  Zeichnung  für  ein  Handtuch  heissen: 
,,nach  einem  Entwürfe  von  dem  Fachlehrer  an  der  k.  k.  Webeschule  in  Mährisch- 
Schönberg  Franz  Stanzel“. 

Besuch  des  MUSEUMS.  Die  Sammlungen  des  Museums  wurden  im  Monat 
Juni  von  2643,  die  Bibliothek  von  884  Personen  besucht. 
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DANTE  GABRIEL  ROSSETTI  VON  H.  MU- 
THESIUS-LONDON 

CHÄTZT  man  die  Bedeutung  eines  Künstlers  dar- 
nach ein,  welchen  Einfluss  er  auf  das  Empfinden 
seiner  Zeit  und  seiner  unmittelbaren  Nachwelt 
ausübte,  ob  es  ihm  gelang,  die  Welt  mit  sich  zu 
ziehen  in  die  Geleise  seines  subjectiven  Kunst- 
empfindens, so  muss  Rossetti  einer  der  grössten 
Künstler  unseres  Zeitalters  genannt  werden. 
Zwar,  ob  die  Einreihung  der  späteren  Kunst- 
geschichte ihn  auf  einem  so  hohen  Platze  belassen 
wird,  können  wir  heute  nicht  beurtheilen.  Aber 
wir  sehen  jetzt  die  grosse  Einflussphäre  dieses  Geistes  offen  vor  uns,  eine 
Sphäre,  die  weit  über  Englands  Grenzen  hinausreicht  und  deren  Geist  auch 
heutigen  Tages  noch  mächtig  genug  wirkt.  Denn  Rossetti  ist  der  Vater  jener 
Gefühlskunst,  die  im  Verlauf  des  XIX.  Jahrhunderts  auftauchte  und  gerade  da 
einsetzte,  wo  die  materialistische  Zeitrichtung  auf  ihrem  Höhepunkte  angelangt 
war.  Die  Gefühlswerte,  die  er  schuf,  haben  seit  jener  Zeit  in  allen  Künsten, 
ganz  besonders  aber  in  der  Malerei  und  Dichtkunst  — den  beiden  Künsten, 
in  denen  er  persönlich  wirkte  — unter  den  verschiedensten  Namen  eine 
ungemein  wichtige  Rolle  gespielt:  wir  haben  sie  als  Neuidealismus,  Symbolis- 
mus, Mysticismus,  Ästheticismus  an  uns  vorüberziehen  sehen,  und  sie 
enden  in  der  Caricatur  als  Decadence.  — Aber  fast  wichtiger  noch,  als 
dieser  in  den  Grosskünsten  sich  äussernde  Einfluss,  ist  ein  Abzweig,  der  von 
der  allgemeinen,  auf  Rossetti  zurückgehenden  künstlerischen  Neugestaltung 
ausging  und  sich  als  Wiedergeburt  im  Kunstgewerbe  bemerkbar  machte. 
Hier  hat  der  neue  Geist  eine  Bedeutung  erlangt,  deren  Tragweite  heute 
noch  gar  nicht  abzusehen  ist.  Das  moderne  Kunstgewerbe,  das  in  den 
Sechziger-Jahren  in  England  geboren  wurde,  ist  in  seinem  Ursprünge  von 
dem  Präraffaelitismus  gar  nicht  zu  trennen,  es  muss  als  eine  directe  Folge- 
erscheinung desselben  bezeichnet  werden. 

Dass  die  Gefühlswelle,  die  durch  Rossetti  in  das  moderne  Kunst- 
empfinden geschickt  wurde,  gerade  von  England  aus  ihren  Ursprung  nehmen 
sollte,  ist  vielleicht  nicht  minder  bezeichnend,  als  der  Umstand,  dass  ihr  Er- 
zeuger kein  Engländer,  sondern  ein  Dreiviertel-Italiener  war.  Rossettis  Vater 
war  ein  italienischer  Flüchtling,  der  1824  aus  politischen  Gründen  Neapel 
verliess  und  in  London  die  Tochter  eines  italienischen  Vaters  und  einer 
englischen  Mutter  heiratete.  Aus  einer  specifisch  litterarischen  Familie 
hervorgegangen  — ■ der  Vater  war  Dante-Forscher  und  auch  Rossettis  drei 
Geschwister  erlangten  hervorragende  Namen  als  Schriftsteller  — und  ganz  in 
der  Luft  der  alten  stolzen  Romantik  der  frühitalienischen  Kunst  aufgewachsen, 
musste  der  junge  Rossetti  umsomehr  in  der  Welt  des  englischen  Geschäfts- 


50 


374 


realismus  fast  von  Anbeginn  ver- 
waist dastehen,  als  er  ein  aufs 
lebhafteste  empfindender  Knabe 
war  und  mit  einer  glühenden 
Künstlerseele  in  diese  Umwelt 
gesetzt  wurde.  Zum  Glück  stellte 
sich  heraus,  dass  er  mächtiger 
war  als  diese  Umwelt,  er  unter- 
lag ihr  nicht,  sondern  er  beugte 
sie  unter  sich,  er  drückte  ihr  so- 
gar den  Stempel  seiner  künstle- 
rischen Geistesrichtung  auf.  In 
dieser  Beziehung  reicht  sein  Ein- 
fluss unendlich  viel  weiter  als  der 
anderer  ausländischer  Zuträger 
von  Kunst  in  das  englische  Insel- 
reich, die  dort  Einzelerscheinun- 
gen blieben,  seien  es  Holbein, 
van  Dyck,  Händel  — oder  die 
Neueren  Herkomer  und  Tadema. 
Nur  der  Begründer  der  neu- 
gothischen  Architekturschule  in  England,  A.  W.  Pugin,  ebenfalls  der  Sohn 
eines  nach  England  geflüchteten  Ausländers,  diesmal  eines  französischen 
Protestanten,  kann  in  dieser  Hinsicht  zum  Vergleich  mit  Rossetti  heran- 
gezogen werden,  denn  er  wirkte  durchaus  bahnbrechend  in  der  neueren 
englischen  Architektur,  auf  seinen  Schultern  ruht  im  Grunde  deren  Entwick- 
lung im  XIX.  Jahrhundert. 

^ * 

DieRossetti-Litteratur  istbeidembesonderenlnteresse,  das  diese  Künstler- 
persönlichkeit bietet,  seit  dem  Tode  des  Künstlers  ziemlich  angewachsen. 
Die  umfangreichste  Lebensbeschreibung  Rossettis  hat  sein  Bruder  William 
Michael  veröffentlicht;  wichtige  Einblicke  in  sein  Leben  sind  ferner  durch 
die  Veröffentlichungen  der  Briefe  Ruskins  sowie  deren  Rossettis  an  seinen 
Freund  und  Gönner  William  Allingham  gegeben,  und  schliesslich  kommen 
noch  in  Betracht  des  Freundes  und  Geistesverwandten  Rossettis,  Bell  Scotts, 
Selbstbiographie,  F.  G.  Stephens  kleine  Rossetti-Biographie  in  der  Portfolio- 
Serie  und  Holman  Hunts  Aufsätze  in  der  Contemporary  Review  von  1886. 
Die  Verfasser  der  beiden  letzten  Berichte  sind  insofern  die  zuständigsten 
Beurtheiler  des  Gegenstandes,  als  sie  beide  Mitglieder  jenes  Bundes  waren, 
den  Rossetti  in  frühen  Jünglingsjahren  als  Markstein  der  neuen  Geistesrichtung 
gründete,  der  ,,Präraffaelitischen  Bruderschaft“.  In  der  deutschen  Litteratur 
sind  die  Arbeiten  von  Cornelius  Gurlitt  über  die  Präraffaelitenschule  in 
Westermanns  Monatsheften  und  Richard  Muthers  in  seiner  Geschichte  der 
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Dante  Gabriel  Rossetti,  Selbstporträt 
aus  dem  Jahre  i86i 
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* Dante  Gabriel  Rossetti,  an  Illustrated  Memorial  of  bis  Art  and  Life,  by  H.  C.  Mariliier.  London,  George 
Bell  and  Sons,  iSgg.  270  Seiten  Text  in  Grossquart,  mit  über  aoo  Abbildungen,  darunter  30  Heliogravüren. 
Preis  105  Sh. 


Malerei  im  XIX.  Jahr- 
hundert besonders  her- 
vorzuheben. 

Zu  diesen  Veröffent- 
lichungen ist  nun  in 
neuester  Zeit  ein  statt- 
licher Band  von  H.  C. 

Marinier  getreten,  der 
im  Gegensatz  zu  allen 
bisher  erschienenen 
Werken  das  Hauptge- 
wicht auf  die  V orführung 
eines  umfassenden  Ab- 
bildungsmateriales legt, 
aber  auch  in  seinem 
höchst  anregend  ge- 
schriebenen Text  über 
viele  bisher  zweifelhaft 
gebliebene  Punkte  im 
Leben  des  Künstlers 
neues  Licht  verbreitet 
und  namentlich  einen 
bisher  unerreicht  ge- 
nauen Bericht  über  das 
gesammte  malerische 
und  zeichnerische  Le- 
benswerk des  Künstlers 
gibt.*  Das  Verdienst  des 
Buches  liegt  vielleicht 
gerade  in  der  Aufklärung 
aller  jener  Entstehungs- 
geschichten und  aller  je- 
ner intimeren  Zusam- 
menhänge, die  bei  den 
grösseren  und  kleine- 
ren, jetzt  weit  berühm- 
ten Gemälden  Rossettis  Dante  Gabriel  Rossetti,  Die  Verkündigung  (Ecce  Ancilla  Domini), 

mitspielten,  und  über  gemalt  1850 

die  die  bisherigen  Bio- 
graphen ungenügend  unterrichtet  waren.  Insofern  bildet  das  Buch  ein  Monu- 
ment von  erster  kunstgeschichtlicher  Bedeutung.  Für  das  weitere  Publicum, 
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Dante  Gabriel  Rossetti,  Beatrice  auf  dem  Hochzeitsfest  (Aquarell),  gemalt  1851 

namentlich  für  den  deutschen  Leser,  wird  das  Interesse  sich  zunächst  auf 
die  vorzüglichen  Abbildungen  zusammenziehen,  die  das  Buch  zieren.  Sie 
gewähren  dem  Kunstfreunde  zum  erstenmale  einen  tieferen  Einblick  in  die 
Eigenart  des  Künstlers,  als  er  aus  den  bisherigen  zerstreuten  Abbildungen 
oder  seiner  Kenntnis  der  wenigen  in  den  Galerien  vorhandenen  Bilder 
erlangen  konnte.  Denn  hier  wird  fast  das  ganze  Lebenswerk  Rossettis  vor- 
geführt, und  zwar  in  sehr  guter  Wiedergabe,  die  sich  in  den  Heliogravüren 
zu  vollendeten  Leistungen  des  Kunstdruckes  steigert.  Es  ist  dem  Verfasser 
zudem  gelungen,  Rossetti-Sammlern,  die  bisher  jeden  Antrag  auf  Veröffent- 
lichung der  in  ihrem  Besitze  befindlichen  Bilder  abwiesen,  die  Erlaubnis  der 
Vervielfältigung  abzuringen,  wie  dem  Liverpooler  Sammler  George  Rae  und 
dem  Londoner  Kunstfreunde  Beresford  Heaton. 

So  sind  hier  zum  erstenmale  die  Mittel  an  die  Hand  gegeben,  dem  eigen- 
artigen Künstler  einen  Gesammteindruck  seines  Schaffens  abzugewinnen. 
Es  berührt  aufs  eigenthümlichste,  wie  sich  seine  Sonderart  von  Anbeginn 
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Dante  Gabriel  Rossetti,  Die  Begrüssung  Beatricens  im  Paradies,  gemalt  1859 


in  der  scharf  ausgesprochenen  Richtung  äusserte,  die  er  schuf  und  der  Welt 
suggerirte.  Ein  Romantiker  reinster  Prägung,  beherrschte  ihn  dabei  eine 
Sehnsucht  nach  Schönheit,  Harmonie  und  Farbe,  die  man  vorzugsweise 
auf  Rechnung  seiner  südlichen  Natur  zu  setzen  haben  wird,  und  sein  liebe- 
durstendes, stark  menschlich  empfindendes  Herz  führte  ihn  unaufhörlich 
wieder  auf  sein  Lieblingsgebiet,  die  Darstellung  weiblicher  Schönheit.  Er  war 
kein  Maler  im  Sinne  Menzels,  des  unerbittlichen  Erkenners  der  Form,  auch 
nicht  im  Sinne  Raffaels,  des  grossen  Compositionsgenies.  Er  behielt  in  beiden 
Beziehungen  sein  Leben  lang  etwas  stark  Dilettantisches.  Er  gehört  überhaupt 
keineswegs  in  diese  Reihe  der  eigentlichen  Maler.  Um  ihn  zu  verstehen,  darf 
man  nicht  aus  dem  Auge  verlieren,  dass  er  eine  vorwiegend  poetische  Natur 
war,  die  von  frühester  Jugend  auf  ganz  im  Banne  dichterischer  Vorstellungen 
gelebt  hatte,  dass  er  als  Knabe  schon  formvollendete  Gedichte  machte  und 
im  frühesten  Jünglingsalter,  zwischen  seinem  siebzehnten  und  zwanzigsten 
Jahre,  jene  Reihe  herrlicher  Übersetzungen  altitalienischer  Poesie  schuf,  die 
er  zwölf  Jahre  später  unter  dem  Titel  ,, Early  Italian  Poets“  (in  der  zweiten 
Auflage  umgewandelt  in  ,, Dante  and  his  Circle“)  herausgab.  Als  Dichter  zählt 
sein  Name  zu  den  besten  unter  den  englischen  Lyrikern  des  XIX.  Jahrhunderts. 

Seine  dichterische  Veranlagung  überwog  nun  derart  in  seinem  inneren 
Menschen,  dass  er  auch  dichtete,  wenn  er  malte.  Man  kann  sagen,  dass  alle 
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seine  Gemälde  nicht  eigentlich  gemalt,  sondern  gedichtet  sind.  Es  kam  ihm 
gar  nicht  auf  die  Form  an,  es  lag  ihm  höchst  fern,  diese  richtig  zu  erkennen 
und  darzustellen,  sondern  er  dichtete  jede  Form  um  in  die  Gestalt,  die  sein 
poetischer  Geist  wollte,  wobei  es  denn  gar  nicht  selten  war,  dass  seine  Bilder 
vom  technisch-malerischen  Standpunkte  aus  schlecht,  ja  verzeichnet  wurden. 
Ganz  besonders  ist  dies  erkennbar  bei  vielen  seiner  ins  Halbprofil  gestellten 
Frauenköpfe.  Wer  je  eine  Reihe  seiner  Bilder  zusammen  gesehen  hat,  etwa 
die  in  der  Ausstellung  1897  in  New  Gallery  in  Regent  Street  in  London  ver- 
einigten, für  den  musste  sich  dieser  Eindruck  der  unrichtig  gezeichneten 
Halbprofile  geradezu  festsetzen.  Und  doch  war  gerade  der  Frauenkopf  sein 
eigentliches  Feld.  An  die  höhere  Aufgabe  der  Malerei,  die  Darstellung  der 
nackten  menschlichen  Figur,  hat  er  sich  nie  gewagt,  wahrscheinlich,  weil  er 
sich  ihr  nicht  gewachsen  fühlte. 

Aber  wie  man  immer  fehl  geht,  wenn  man  ein  Kunstwerk  nach  seinen 
,, Fehlern“  oder  seiner  ,,Fehlerlosigkeit“  beurtheilt,  so  ist  dies  ganz  besonders 
bei  Rossetti  der  Fall.  Nur  die  Werte  geben  beim  Kunstwerke  den  Ausschlag. 
Und  diese  sind  bei  Rossetti  derartig,  dass  er  in  seiner  Zeit  geradezu  als 
Prophet  dasteht.  Eben  dass  er  jene  glühende  Poesie  in  die  Malerei  trug, 
eben  dass  uns  aus  seinen  Bildern  noch  ein  anderer  Zug  anspricht,  als  wie  der 
malerische,  eben  ihre  träumende  Phantasie,  ihr  poetischer  Stimmungsgehalt, 
das  ferne  Märchenreich  einer  anderen  besseren  Welt,  von  dem  sie  berichten, 
eben  das  sind  die  Werte  in  seinen  Bildern.  Es  ist  vielleicht  bezeichnend, 
dass  er  in  seinem  ganzen  Leben  nur  zwei  Bilder  gemalt  hat,  die  Wirklich- 
keitsvorgänge darstellen.  Das  eine,  Dr.  Johnson  und  die  Methodisten  im 
Mitre,  spielt  im  XVIII.  Jahrhundert;  er  kam  darüber  noch  glimpflich  hinweg; 
an  dem  anderen,  das  er  ,, Gefunden“  benennen  wollte,  dessen  zwei  Figuren 
das  Costüm  seiner  Zeit  trugen,  hat  er  sich  ein  Jahrzehnt  herumgequält, 
ohne  es  zu  vollenden.  Alle  seine  übrigen  Bilder  verkörpern  irgend  eine 
poetische  Idee,  zumeist  in  Form  eines  Frauenporträts  oder  einer  weiblichen 
Figur,  und  die  meisten  tragen  poetische  Unterschriften,  fast  immer  aus  dem 
Gedankenkreise  Dante’scher  Dichtungen  entlehnt.  Der  letztere  bildete  auch 
den  Vorwurf  für  den  grössten  Theil  seiner  malerischen  Darstellungen  über- 
haupt (Abb.  S.  376,  377,  384).  In  Bezug  auf  seine  Frauenköpfe  schwebte 
ihm  ein  ganz  bestimmter  Typus  vor,  dem  er  vielleicht  in  seinen  Bildern 
,,Beata  Beatrix“  (Abb.  S.  380),  „Astarte  Syriaca“  und  dem  Kopf  der  Beatrice 
in  Dantes  Traum  (Abb.  S.  384  und  385)  die  reinste  Gestalt  verliehen  hat: 
ein  schlankes  Gesicht  auf  mächtigem,  langen  Halse  sitzend,  fast  unnatürlich 
heraustretende,  aufgeworfene  Lippen,  mässig  breite  Backenknochen  mit 
einem  ruhig,  fast  basiliskenartig  blickenden  Augenpaar  dazwischen,  dem 
charakteristischen  hervortretenden  Unterkiefer  der  Engländerin,  und  einer 
unendlichen  Fülle  seitlich  und  rückwärts  herausragenden  Haares.  Für  diesen 
Kopf  hat  er  drei  oder  vier  Lieblingsmodelle  gehabt,  vor  allem  seine  Geliebte 
und  spätere  Frau  Elizabeth  Siddal  (Abb.  S.  379),  die  er  unaufhörlich  zeichnete 
und  malte,  ferner  die  Frau  seines  Freundes  William  Morris  und  zwei  andere 
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Dante  Gabriel  Rosetti,  Elizabeth  Siddal  (Zeichnung) 
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berühmte  Modelle  namens 
Fanny  Cornforth  (die  spätere 
Mrs.  Schott)  und  Alice  Wil- 
ding.  Es  ist  die  Meinung  ver- 
breitet, Rossetti  habe  nur 
immer  ein  und  dasselbe  Ge- 
sicht gemalt.  Dies  ist  ganz 
unzutreffend,  denn  die  vier 
genannten  Originale  waren 
verschiedenartig  genug.  Was 
aber  zu  dieser  Auffassung 
Veranlassung  gegeben  hat, 
ist  die  allerdings  mit  unwider- 
stehlicher Macht  auftretende 
Neigung  Rossettis,  den  Ty- 
pus dieser  verschiedenen 
Modelle  in  den  seinem  geisti- 
gen Auge  vorschwebenden 
Idealtypus  umzumünzen. 
Das  verleiht  den  an  und  für 
sich  so  grundverschiedenen 
Köpfen  Rossettis  ihre  Ge- 
meinsamkeit, ihre  Ähnlich- 
keit für  den  oberflächlichen 
Betrachter.  Möglich,  dass  die 
Siddal  sich  diesem  Typus  in 
weitgehendem  Masse  näherte.  Seine  schwärmerische  Liebe  zu  ihr,  die 
sich  in  einer  auch  für  Rossettis  Temperament  höchst  bezeichnenden 
Weise  unter  anderem  darin  äusserte,  dass  er  nach  ihrem  Tode  alle  seine 
Gedichte  in  ihrem  Haare  vergrub  und  mit  der  Leiche  der  Erde  übergab, 
legt  diesen  Gedanken  nahe.  Aber  die  oben  genannten  Eigenthümlichkeiten 
treten  bei  jedem  Kopfe,  den  er  zeichnet,  hervor.  Man  vergleiche 
die  beiden  Köpfe  in  den  Abb.  S.  380  und  385,  von  denen  der  eine  nach 
Elizabeth  Siddal,  der  andere  nach  Frau  Morris  gezeichnet  ist.  Höchst 
bezeichnend  schildert  dieses  krampfhafte  Streben  nach  Verwirklichung  seines 
Idealtypus  ein  Sonnet  seiner  Schwester  Christina,  das  sich  in  deren 
gesammelten  Gedichten  findet.  Es  beginnt  mit  den  Zeilen: 

One  face  looks  out  from  all  his  canvases, 

One  seltsame  figure  sits  or  walks  or  leans 
und  endet  mit  den  Worten:  Not  as  she  is,  but  as  she  fills  his  dream,  Worte, 
die  man  für  Rossettis  gesammtes  Kunstschaffen,  insbesondere  aber  für 
seine  Frauenköpfe  als  Motto  hinstellen  könnte. 

* 
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Der  äussere  Lebensgang 
Rossettis  bietet  keine  aus- 
sergewöhnlichen  Erschei- 
nungen. Er  wurde  1828  ge- 
boren, erhielt  die  beste  da- 
mals in  England  mögliche 
Schulbildung,  ging  mit  dem 
vierzehnten  Jahre  auf  eine 
Privatzeichenschule  und 
wurde  mit  achtzehn  Jahren 
in  die  Antikenclasse  der 
königlichen  Akademie  zuge- 
lassen. Hier  wiederholte  sich 
der  typische  Vorgang:  er 
wurde  für  absolut  talentlos 
erklärt  und  kam  nie  über  die 
unterste  Zeichenclasse  hin- 
aus. Er  entschloss  sich  daher 
zu  dem  Schritte,  der  Akade- 
mie den  Rücken  zu  kehren 
und  schrieb  einen  glühen- 
den Brief  an  den  damals 
noch  gänzlich  unbekannten, 
um  sieben  Jahre  älteren  Ford 
Maddox  Brown,  dessen 
Wettbewerbsentwürfe  für 
die  Ausschmückung  des  Par- 
lamentshauses er  so  sehr 
bewunderte,  in  welchem  er 
ihn  unter  Ausdrücken  seiner 

grössten  Hochschätzung  bat,  ihn  doch  in  sein  Atelier  aufzunehmen.  Man  erzählt 
sich,  dass  Ford  Maddox  Brown,  der  bisher  bei  keinem  seiner  Zeitgenossen 
auch  nur  das  geringste  Entgegenkommen  gefunden  hatte,  den  Brief  für 
einen  schlechten  Scherz  hielt  und  sich  mit  einem  Stock  für  den  Empfang  des 
Bewunderers  bewaffnete.  Erfreut  über  die  Wirklichkeit  der  Rossetti’schen 
Gefühle  nahm  er  ihn  auf,  und  seitdem  sind  die  beiden  Männer  bis  an  Rossettis 
Lebensende  in  inniger  Freundschaft  verbunden  gewesen.  Zwar  in  Browns 
Atelier  hielt  es  Rossetti  ebenfalls  nur  kurze  Zeit  aus.  Die  hinreissende 
Bewunderung,  die  er  für  ein  Bild  des  um  ein  Jahr  älteren  Holman  Hunt  auf 
der  Akademie-Ausstellung  1848  empfand,  veranlasste  ihn,  sich  mit  diesem 
zusammen  ein  Atelier  zu  mieten  und  selbständig  zu  arbeiten.  Hunt  war  mit 
dem  damals  erst  neunzehnjährigen  John  Everett  Millais  befreundet  und  führte 
diesen  Rossetti  zu.  Diese  Drei  gründeten  dann  bekanntlich  die  ,, Bruderschaft 
der  Präraffaeliten“,  zu  der  sich  bald  noch  andere  Gesinnungsgenossen  scharten. 


Dante  Gabriel  Rossetti,  Der  Liebesbecher,  1867 
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Man  ist  vielfach  geneigt,  der  Thatsache  dieser  Gründung  an  sich  mehr 
Gewicht  beizumessen,  als  sie  in  Wirklichkeit  verdient.  Und  man  hat  über- 
haupt infolge  des  gewählten  Namens  in  die  ganze  damals  angeschlagene 
Richtung  viel  mehr  ,,Präraffaelitisches“  hineingetragen,  als  wirklich  darin  ist. 
Betrachtet  man  die  Individualität  der  drei  genannten  Hauptvertreter,  so  lässt 
sich  kaum  bei  irgend  einem  eine  Geistesverwandtschaft  mit  den  Frühitalienern 
feststellen.  Holman  Hunt  in  seinem  etwas  beschränkten  Naturalismus  steht 
ihnen  ebenso  fern,  wie  der  malerisch  ungemein  begabte  Millais,  der  bald 
darauf  ganz  aus  dem  Lager  der  jungen  Neuerer  abschwenkte  und  in  seinem 
späteren  Lebenswerke  aus  jedem  Bilde  mit  einer  anderen  Individualität 
herausschaut.  Übrigens  war  es  vielleicht  gerade  diese  seine  Gewandtheit  und 
Beweglichkeit,  die  ihn  das  ,,am  meisten  präraffaelitische“  Bild  der  ganzen 
Schule,  das  für  die  Jahre  des  Künstlers  erstaunlich  gut  gemalte  Bild  ,,Lorenzo 
und  Isabella“  hervorbringen  Hess.  Was  nun  aber  schliesslich  Rossetti  anbetrifft, 
so  lässt  sich  ein  grösserer  Gegensatz  wie  zwischen  der  von  Sentimentalität 
und  Gedankenreichthum  triefenden,  mit  dem  ausgesprochenen  Zuge  ins 
Träumerische  behafteten  Auffassung  Rossettis  und  dem  jugendfrisch  und 
naiv  auf  die  rein  malerischen  Werte  losgehenden  Art  der  Frühitaliener 
kaum  denken.  Ja  noch  mehr,  ein  solcher  ausgesprochener  Gegensatz  bestand 
sogar  zwischen  dem  Programme,  das  die  Bruderschaft  in  ihrer  Zeitschrift 
,,Germ“  über  ihre  künstlerischen  Ziele  aufstellte  und  dem  Schaffen  Rossettis, 
wie  es  später  sein  Lebenswerk  ausmachte.  ,,To  enforce  an  entire  adherence 
to  the  simplicity  of  Nature“  wurde  als  Grundsatz  ausgegeben.  Wo  aber 
findet  sich  weniger  Naturalismus  als  bei  Rossetti? 

In  Wahrheit  war  es  auch  gar  nicht  der  Realismus,  den  man  suchte  und 
wollte.  Dazu  war  Rossetti,  den  man  von  Anbeginn  als  das  Rückgrat  der 
Bruderschaft  annehmen  muss,  eine  viel  zu  poetische  Natur.  Es  spielte  sich 
eben  hier  dasselbe  ab,  was  wir  fast  bei  jedem  künstlerischen  Neuausgange 
beobachten:  die  absolute  Unmöglichkeit,  ein  mächtig  vorwärts  dringendes 
künstlerisches  Wollen,  das  sich  bei  solchen  Gelegenheiten  zu  erkennen  gibt, 
in  ein  Programm  zu  fassen.  Wie  oft  hat  man  die  Rückkehr  zur  Natur,  oder 
in  den  technischen  Künsten  etwa  die  Rückkehr  zur  Sachlichkeit  und  reinen 
Zweckmässigkeit  vorgegeben  und  ist  in  die  reinste  Stimmungskunst,  in 
phantastisches  Linien-  und  Farbenspiel  gerathen!  Wir  erleben  es  erst  heute 
wieder  an  unserer  continentalen  neuen  Bewegung  im  Kunstgewerbe!  Es  ist 
auch  gar  nicht  nöthig,  ein  solches  Wollen  einer  Zeit  in  Worte  zu  fassen  und 
es  wäre  besser,  wenn  es  unterbliebe.  In  der  Regel  handelt  es  sich  bei  solchen 
Neugestaltungen  um  die  nothwendige  Reaction  gegen  eine  bestehende,  in 
ihrer  Entwicklung  ausgelebte  oder  entartete  Kunstrichtung.  Das  war  durchaus 
auch  bei  der  Präraffaelitenbruderschaft  der  Fall.  Sie  machte  Front  gegen  die 
Akademie  und  gegen  die  Lehrauffassung,  dass  in  der  Antike  und  in  Raffael 
die  bindenden  Gesetze  für  alles  zukünftige  künstlerische  Schaffen  nieder- 
gelegt seien,  dass  die  Kunst  die  ,, Fehler  der  Natur“  im  Sinne  dieser  Kunst- 
weisen zu  verbessern  und  den  von  diesen  Kunstweisen  aufgestellten  Schön- 
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heitsidealen  nachzustreben  habe.  Es  ist  bekannt,  dass  in  dem  tastenden 
Suchen  nach  Befreiung  von  dieser  Schematisirungskunst  die  drei  jungen 
Künstler  über  einen  Band  Kupferstiche  nach  Benozzo  Gozzolis  Fresken  im 
Campo  Santo  in  Pisa  geriethen.  Beim  Anblick  dieser  Werke,  so  mittelmässig 
sie  auch  vorgeführt  waren,  fiel  es  ihnen  wie  Schuppen  von  den  Augen:  hier 
war  noch  Naturfrische  und  Freiheit,  ein  liebevolles  Versenken  in  das  Detail 
und  jene  decorative  Wirkung,  die  mehr  aus  dem  instinctiven  malerischen 
Gefühl  des  Einzelnen,  als  aus  den  aus  Raffael  abstrahirten  Gesetzen  des 
sogenannten  schönen  Aufbaues  hervorgegangen  war.  Hier  fand  man,  was 
man  suchte.  Man  deutete  es  als  das  Malerideal  der  vorraffaelischen  Zeit  statt 
der  raffaelischen,  diese  vorraffaelische  Kunst  wurde  daher  als  Feldgeschrei 
gewählt.  Es  darf  nicht  vergessen  werden,  dass  keiner  von  den  drei  jungen 
Leuten  je  Gelegenheit  gehabt  hatte,  die  Frühitaliener  kennen  zu  lernen,  und 
wahrscheinlich  waren  ihnen  Mantegna,  Boticelli  und  Fra  Filippo  Lippi 
kaum  dem  Namen  nach  bekannt.  Von  einer  Absicht,  im  Geiste  dieser  Italiener 
zu  wirken,  konnte  daher  nicht  die  Rede  sein.  Was  man  wollte,  war  Freiheit 
von  dem  Akademismus,  und  indem  man  den  Bann  dieses  Akademismus 
brach,  legte  man  den  Grundstein  für  die  moderne  Kunst  überhaupt,  deren 
Wesen  man  mit  einem  Worte  wohl  als  das  des  Individualismus  bezeichnen 
kann. 

* 

Wie  es  zu  geschehen  pflegt,  wandte  sich  das  gesammte  Kunstpublicum 
und  die  gesammte  Kunstkritik  einmüthig  gegen  diese  Neuerer,  die  den 
gepflasterten  Weg  des  Tageskunstiirtheils  so  kühn  verliessen.  Auf  Rossetti 
wirkte  diese  Haltung  derart  ein,  dass  er  nach  den  Erfahrungen,  die  er  mit 
seinen  beiden  ersten  Bildern  machte,  nie  wieder  ausstellte.  Diese  seine 
ersten  Bilder  gehören  zu  den  reizvollsten  seiner  Schöpfungen;  in  dem  einen, 
der  Kindheit  der  Jungfrau  Maria,  drückt  sich  die  ganze  Jugendfrische  eines 
tastend  in  die  Welt  der  Schönheit  eintretenden  reichen  Gemüthes  aus,  das 
zweite,  Ecce  Ancilla  Domini  (Abb.  S.  375),  erscheint  uns  heute  bereits  als 
die  reife  Schöpfung  eines  Meisters  und  ist  ein  solcher  Liebling  des  englischen 
Volkes  geworden,  dass  es  fast  in  jedem  Hause  zu  finden  ist.  Freilich  damals 
regte  sich  nur  ein  einziger  grosser  Widerspruch,  den  man  eigentlich  heute 
kaum  begreiflich  findet,  gegen  dieses  Bild  und  selbst  Männer  wie  Dickens 
hielten  es  für  angebracht,  ihre  Empörung  zu  äussern.  Da  erschien  der  jungen 
Gemeinde  der  Retter  in  derNoth  in  der  Gestalt  Ruskins,  der,  als  damals  schon 
berühmter  Schriftsteller,  zuerst  in  einem  Briefe  an  die  ,, Times“  und  sodann  in 
einer  Artikelreihe  die  Ziele  der  Präraffaelitenbruderschaft  mit  Eifer  vertheidigte 
und  so  das  Publicum  zum  mindesten  zunächst  stutzig  machte.  Er  ist  seitdem 
stets  ein  treuer  Freund  und  Berather  für  Rossetti  geblieben,  wenn  auch  sein 
etwas  lehrhaftes  Hereinreden  in  dessen  Kunstschaffen  manche  Wolke 
zwischen  die  PVemidschaft  beider  Männer  schob.  Dem  trotz  seiner  späteren 
bedeutenden  Einnahmen  fast  stets  in  Geldnöthen  sich  befindenden  Rossetti 
half  Ruskin  fortlaufend  auch  durch  Zuführung  von  Mitteln,  ganz  besonders. 
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Dante  Gabriel  Rossetti,  Dantes  Traum,  1871 


indem  er  ihm  Käufer  für  seine  Bilder  verschaffte.  Überhaupt  trug  er  nicht 
wenig  dazu  bei,  dass  sich  um  Rossettis  Kunstschaffen  in  späteren  Jahren 
jener  Mythus  des  Geheimnisvollen  bildete,  der,  gerade  weil  Rossetti  nie  yor 
die  Öffentlichkeit  trat,  jedes  seiner  Bilder  zum  Gegenstände  ganz  besonderen 
Interesses  in  den  englischen  Kunstkreisen  machte. 

Dieses  Bekanntwerden  Rossettis  trat  besonders  von  dem  Jahre  1862  an 
ein,  wo  er,  nachdem  ihm  seine  Frau  zu  seinem  tiefsten  Schmerze  durch  den 
Tod  entrissen  worden  war,  sich  in  Chelsea  niederliess  und  mit  dem  Novellen- 
schriftsteller Meredith  und  dem  Dichter  Swinburne  zusammen  ein  Haus 
theilte,  beide  ihm  geistesverwandte  Künstler,  von  denen  namentlich  der 
letztere  in  einem  innigen  geistigen  Verhältnisse  zu  Rossetti  stand.  Hier  war 
es,  wo  er  zunächst  sein  berühmtestes  und  für  seine  Eigenart  bezeichnendstes 
Bild  malte:  die  ,,Beata  Beatrix“  (Abb.  S.  380).  Es  war  die  künstlerische That, 
durch  die  er  sich  aus  der  Bedrängnis  seines  Kummers  über  die  dahin- 
geschiedene Geliebte  rettete,  er  setzte  dieser  Frau  damit  gleichzeitig  ein 
Denkmal,  wie  es  schöner  und  sinnvoller  nicht  gedacht  werden  kann.  Noch 
einmal  stellte  er  ihre  geliebten  Züge  dar,  die  zehn  Jahre  lang  den  Gegenstand 
seiner  künstlerischen  Arbeit  gebildet  hatten.  Aber  er  stellte  sie  in  dem 
Augenblick  dar,  wo  der  Geist,  der  sie  belebt  hatte,  ihnen  für  immer  Lebewohl 
sagte.  Ein  Bild  aus  Dante  drängte  sich  ihm  wieder  als  vermittelnder  Gedanke 
auf.  Beatrice,  das  Liebesideal  des  Dichters,  sitzt  auf  dem  Söller,  als  plötzlich 
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Dante  Gabriel  Rossetti,  Studienkopf  für  „Dantes  Traum“  (Porträt  der  Frau  William  Morris) 


ihr  Geist  der  Erde  entrückt  wird.  Es  handelt  sich  nicht  um  den  Tod  im 
gewöhnlichen  Sinne,  sondern  um  einen  schmerzlosen,  freudigen  Übergang 
der  Seele  in  das  bessexe-Jenseits.  Die  Sonnenuhr  zeigt,  dass  die  Stunde  ihres 
irdischen  Daseins  abgelä'^en  ist.  Ein  Vogel  lässt  eine  Mohnblume  in  ihren 
Schoss  fallen.  Im  Hintergründe,  auf  der  Strasse,  begegnet  Dante  einer 
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Personification  der  Liebe,  welche  ihm 
ein  bedeutungsvolles  Zeichen  über 
das  Geschehende  gibt.  Der  Rahmen, 
den  Rossetti,  wie  er  das  bei  seinen 
bedeutenderen  Bildern  immer  that, 
selbst  zeichnete,  trägt  die  Worte  aus 
Jeremias,  welche  .Dante  in  der  Vita 
nuova  citirt,  als  er  beschreibt,  wie  die 
Stadt  öde  und  leer  wurde,  nachdem 
Beatrices  Geist  aus  ihr  entwichen  war : 
,,Quomodo  sedet  sola  civitas“.  Rossetti 
befand  sich  völlig  in  der  untröstlichen 
Lage,  wie  sieDante  von  sichbeschreibt, 
und  seine  Liebe  war  so  heiss  und  hoch- 
wallend, dass  ihm  das  Bild  der  Ge- 
liebten von  da  an,  wie  das  der  Dante’- 
schen  Beatrice,  nur  als  verklärte  Hei- 
lige erscheinen  konnte.  Dieses  Bild, 
das  mit  einigen  anderen  — darunter 
dem  vorerwähnten  ,,Ecce  Ancilla 
Domini“  - — in  der  Tate-Gallery  in 
London  hängt,  ist  zu  einer  ungeheueren  Volksthümlichkeit  in  England 
gelangt.  Man  kann  sagen,  dass  es  zum  Hausrath  jeder  Familie  gehört 
und  in  die  kleinste  Hütte  gedrungen  ist.  Hiezu  mag  zunächst  der  dem 
englischen  Wesen  entgegenkommende  schmachtende  Zug  beigetragen  haben. 
Aber  der  grosse  Adel,  der  in  dem  Bilde  liegt,  die  Stimmung  und  Gedanken- 
tiefe erheben  es  doch  in  die  höchsten  künstlerischen  Sphären,  so  dass  seine 
Volksthümlichkeit  wirklich  ein  Gewinn  einziger  Art  ist. 

In  den  zwanzig  Jahren,  die  nun  folgen,  hat  Rossetti  die  Mehrzahl  seiner 
Werke  und,  wenn  auch  nichtseine  frischesten,  so  doch  seine  reifsten  Gemälde 
geschaffen.  Ihr  Inhalt  dreht  sich  um  das  schöne,  durch  ihre  Reize  berauschende 
Weib  oder  bewegt  sich  im  Gedankenkreise  der  Dante’schen  Dichtungen. 
,,Lady  Lilith“, ,, Venus  verticordia“,  ,,The  Beloved“,  „Monna  Vanna“,  „Sibylla 
Palmifera“,  ,,The  loving  cup“  (Abb.  S.  381),  ,, Aurea  Catena“,  „Mariana“, 
,,Veronica  Veronese“,  ,,La  Ghirlandata“,  ,,Proserpme“,  ,,The  blessed 
Damozel“,  ,, Astarte  Syriaca“,  ,,The  Day  Dream“  sind  die  hervorragendsten 
der  ersteren  Art,  während  das  der  zweiten  Art  angehörende,  in  der  Gemälde- 
galerie in  Liverpool  hängende  Bild  ,, Dantes  Traum“  (Abb.  S.  384)  nicht  nur 
der  Grösse  nach  sein  bedeutendstes  Werk,  sondern  auch  in  Bezug  auf  seinen 
Inhalt  und  seine  künstlerische  Vollendung  mit  Recht  als  das  Werk  ange- 
sprochen wird,  in  welchem  er  den  Gipfel  seines  Schaffens  erreichte.  Er  selbst 
hielt  es  für  seinen  künstlerischen  Tribut  an  die  Nachwelt,  nach  welchem 
diese  ihn  beurtheilen  sollte.  Die  Entstehung  fällt  in  die  Jahre  1870  und  1871, 
wo  der  anfangs  Vierziger  auch  insofern  auf  der  Höhe  seines  Ruhmes  stand, 
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Mit  Rossetti  ist  eine  einzige  Künstlernatur  heimgegangen,  die  dem 
Geistesleben  ihrer  Zeit  eine  neue  Wendung  gegeben  hat.  Er  trat  als  Fremder 
in  eine  fremde  Geisteswelt  ein.  Wie  aber  seine  Persönlichkeit  auf  alle,  die 
mit  ihm  in  Berührung  kamen,  einen  vollkommen  mit  sich  fortreissenden 
Eindruck  machte,  so  lenkte  er  auch  das  Gefühlsleben  seiner  weiteren 
Umgebung  bald  in  die  Geleise,  die  er  in  freier  innerer  Wahl  gegangen  war. 
Und  zwar  heftete  sich  sein  diesbezüglicher  Einfluss  nicht  an  ein  einzelnes 
Kunstgebiet.  Er  war  künstlerisch  ganz  im  allgemeinen  vorhanden  und 
erstreckte  sich  zum  mindesten  auf  Malerei,  Poesie  und  Kunstgewerbe  in 
gleicher  Weise.  In  der  Poesie  war  er  zwar  nicht  Schöpfer  der  Romantik  an 
sich,  die  schon  bei  Coleridge,  Keats  und  Chatterton  blühte  und  der  Tennyson 
einen  classischen  Ausdruck  gegeben  hatte;  aber  er  ist  der  Vater  jener  in  der 
englischen  Poesie  auftretenden  edlen  Melancholie  und  hehren  Sehnsucht,  die 
ihm  aus  Dantes  Bildnis  zurückstrahlte.  Daneben  hat  seine  Vorliebe  für 
einzelne,  bis  dahin  vergessene  oder  ungekannte  Dichter  diese  im  heutigen 
England  geradezu  zur  Mode  gemacht  und  ihnen  zu  der  grossen  Beliebtheit 
verhelfen,  deren  sie  sich  dort  seitdem  erfreuen.  Dahin  gehört  die  Artussage 
(,, Morte  d’ Arthur“  von  Sir  Thomas  Malory),  aus  deren  Ideenkreis  er  selbst 


als  er  eben  seine  vom  Publi- 
cum förmlich  verschlungenen 
Gedichte  herausgegeben  hatte. 

Freilich  brachten  diese 
ihm  eine  bittere  Erfahrung, 
die  für  seine  ohnedies  schon 
mangelhafte  Gesundheit  ge- 
radezu verhängnisvoll  werden 
sollte:  ein  dunkler  Ehrenmann 
witterte  in  seinen  Gedichten 
den  Hang  des  Dichters  zu 
widernatürlichen  Lastern  und 
rief  durch  Veröffentlichung 
seiner  Ansicht  einen  Scandal 
hervor,  der  Rossetti  ungemein 
aufregte.  Er  griff  zu  Chlor al, 
um  seiner  Schlaflosigkeit  Herr 
zu  werden.  Die  Anwendung 
dieses  Mittels  wurde  zur  Ge- 

, , . 1 • Lachenal,  ..Die  Bescheidenheit“,  Fayence,  modellirt  von 

wohnheit  und  untergrub  seine  h.  Daiiiion 

Constitution  derart,  dass  der 

Rest  seiner  Jahre  eine  lange  Kette  von  Leiden,  besonders  seelischer  Art, 
wurde.  Sein  Tod  im  Februar  1882  war  so  für  den  noch  nicht  Vierundfünfzig- 
jälirigen  eine  Erlösung  im  wahrsten  Sinne  des  Wortes. 
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fleissig  malte,  die  das  ,, Handbuch“  der  ganzen  sich  um  ihn  sammelnden 
Kunstgemeinschaft  wurde,  und  die  später  Beardsley  so  wundervoll  illustrirte. 
Dahin  gehören  ferner  Keats,  den  er  aus  der  Vergessenheit  hervorzog  und 
auf  das  Piedestal  setzte,  auf  dem  er  in  England  jetzt  noch  steht,  ferner  Blake 
und  Coleridge,  Und  schliesslich  ist  auch  die  Popularisirung  von  Fitzgeralds 
Rubäiyät  of  Omar  Khayyäm,  eines  Buches,  das  heute  in  keinem  englischen 
Hause  fehlt,  sein  Werk.  In  der  Malerei  schuf  er  ganz  und  gar  und  er  allein 
jene  eigenartig-romantische,  man  möchte  sagen  specifisch  englische  Richtung, 
die  wir  eben  heute  unter  dem  Begriff  der  Präraffaelitenschule  zusammenfassen 
und  deren  Hauptvertreter  nächst  ihm  Burne-Jones  wurde.  Aus  der  Malerei 
heraus  erstreckte  sich  sein  Einfluss  auf  die  Zimmerausstattung,  auf  die 
Kleidermode,  auf  die  gesammten  decorativen  Künste  überhaupt.  Gewisse 
Äusserlichkeiten,  wie  der  decorative  Gebrauch  der  Lilie,  der  Sonnenblume, 
des  reichen  Baumblattwerkes,  die  zum  Theil  noch  heute,  und  gerade  neuer- 
dings auch  auf  dem  Continent,  eine  Rolle  spielen,  gehen  auf  ihn  zurück.  Die 
weisse  Lilie  tritt  zum  Beispiel  von  Anfang  an  in  seinen  Bildern  auf.  Seine 
phantastischen  Frauencostüme  wirkten  auf  die  englische  Frauenwelt  so 
bestechend,  dass  lange  Zeit  eine  ganze  Kunstgemeinde  von  Frauen  sich 
,,präraffaelitisch“  kleidete,  eine  Mode,  die  zum  Theil  in  England  heute  noch 
nachwirkt.  Die  starke  Vorliebe  für  alterthümliche  Möbel,  für  weiss  und 
blaues  Porzellan  zur  Verzierung  der  Kaminrücke  und  Simsbretter,  die  in 
England  noch  heute  vorhanden  ist,  hat  er  geschaffen,  er  sah  diesen  Dingen 
ihren  decorativen-  Wert  zu  einer  Zeit  an  (nämlich  schon  in  den  Fünfziger- 
Jahren),  wo  die  Welt  noch  achtlos  an  ihnen  vorübergieng.  Und  schliesslich 
ist  er  der  Hauptanreger  gewesen  für  diejenige  Wiedergeburt  des  Kunst- 
gewerbes, mit  der  England  seinerzeit  der  Welt  die  Wege  in  ein  neues  Kunst- 
land gewiesen  hat  und  die  später  auch  auf  dem  Continent  zu  jenem  Umschwung 
führen  sollte,  in  dessen  Mitte  wir  augenblicklich  stehen. 

Dieser  letztere  Punkt  bedarf  noch  einiger  näherer  Erläuterung.  In  Oxford 
hatte  sich  unter  einigen  Studenten  fünf  oder  sechs  Jahre  später  ein  ähnlicher 
Bund  gebildet,  wie  die  Präraffaelitenbruderschaft  unter  Rossetti  in  London. 
Seine  Hauptmitglieder  waren  William  Morris  und  Burne-Jones.  Die  Ziele 
waren  ähnlicher,  aber  im  Grunde  zunächst  rein  literarischer  Art.  Das  Ver- 
bindungsglied zur  Rosetti-Gruppe  hinüber  bildete  von  Anfang  an  Malorys 
,, Morte  D’Arthur“,  der  hüben  wie  drüben  gleich  glühend  verehrt  wurde. 
Rossetti  wurde  von  den  Oxfordern  angeschwärmt,  und  als  Burne-Jones  und 
William  Morris  nach  London  kamen  und  seine  Bekanntschaft  machten, 
beschlossen  sofort  beide  Jünglinge,  Maler  zu  werden.-  Sie  standen  damals 
ausschliesslich  unter  dem  Banne  seiner  Persönlichkeit;  ,,wie  Rosetti  zu 
malen“  war  ihr  Ziel.  Bekanntlich  blieb  Burne-Jones  bei  der^Malerei,  während 
Morris  gelegentlich  der  Ausstattung  seines  Hauses,  das  er  sich  gebaut  hatte, 
seinen  Beruf  entdeckte,  dem  er  sich  von  da  an  mit  Leidenschaft  zuwandte: 
die  Umgestaltung  des  bürgerlichen  Hausrathes  und  der  Hausausstattung. 
Nachdem  er  in  diesem  Sinne  ein  Geschäft  in  denselben  Räumen  gegründet 
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hatte,  die  vorher 
Rossetti  als  Atelier 
benutzt  hatte,  wurde 
Rossetti  selbst  sein 
Mitarbeiter,  beson- 
ders durch  Entwürfe 
für  farbiges  Glas. 

Hatte  Rossetti  im 
übrigen  an  dem 
umgestaltenden 
Lebenswerke,  dem 
sich  Morris  widmete, 
auch  keinen  weite- 
ren directen  Antheil, 
so  wirkte  doch  der 
Umgestalter  Morris 

aus  der  künstleri-  

sehen  Überzeugung  E.  Lachenal,  „Die  Welle“,  Fayence,  modellirt  von  Mme.  de  Frumerie 

heraus,  deren  ge- 
nialer Vertreter  für  ihn  Rossetti  war  und  die  er  von  diesem  übernommen  hatte. 
— Zu  ihm,  dem  Begründer  der  Richtung  und  Erwecker  des  neuen  Geistes, 
blickt  noch  heute  die  ganze  grosse  Kunstgemeinde  hinauf,  die  sich  um  jene 
romantische  Wiedergeburt  der  Malerei,  um  jene  Neugestaltung  des  Kunst- 
gewerbes, um  die  ganze  decorative  Kunstbewegung  schart,  die  in  England 
zwischen  1850  und  1860  langsam  entstanden  ist.  Es  ist  eine  heute  zu  statt- 
lichem Umfange  angewachsene  Gemeinde;  Maler  und  Poeten,  Kunstkenner, 
decorative  Zeichner,  Bildhauer,  Musiker,  und  das  grosse  Heer  von  Kunst- 
gewerbetreibenden gehören  in  gleicher  Weise  zu  ihr,  und  alle  umschlingt 
ein  gemeinsames  Band  gegenseitigen  Einverständnisses.  Der  Geist,  den  der 
Dichterpoet  Rossetti  erzeugt  und  in  England  heimisch  gemacht  hat,  schwebt 
zwischen  ihnen.  Und  noch  mehr,  die  Bewegung  ist  in  England  eine  durch- 
aus volksthümliche  geworden,  Rossetti  undBurne-Jones  sind  die  bestgeliebten 
Künstler  der  ganzen  gebildeten  englischen  Welt. 

So  hat  Rossetti  dem  Lande,  in  welchem  er  mit  seinem  südlichen  Em- 
pfinden Wurzel  fasste,  aufs  reichste  vergolten,  was  es  ihm  bot.  Das  im 
bequemeli  Reichthum  lebende  nordische  Land  brachte  seinen  südlichen 
Träumen  ein  Verständnis  entgegen,  es  erlaubte  seiner  Individualität  eine 
Entfaltung  und  einen  Einfluss,  der  ihr  vielleicht  in  der  südlichen  Heimat 
nicht  vergönnt  gewesen  wäre.  Dafür  leistete  der  Sohn  des  Südens  einen 
unvergleichlichen  Gegendienst:  er  befruchtete  das  nordische  Herz  für  eine 
neue  innigere  Art  von  künstlerischem  Empfinden.  Die  von  England  aus- 
gehende moderne  künstlerische  Renaissance,  unter  derem  Zeichen  wir  heute 
stehen,  sie  ist  aus  den  Samenkörnern  entsprossen,  die  Rossetti  mit  so  reicher 
Hand  vor  fünfzig  Jahren  in  den  englischen  Boden  zu  pflanzen  begonnen  hat. 
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EDMOND  LACHENAL  VON  FRITZ  MINKUS- 
WIEN 

S ist  eine  eigenthümliche  Erscheinung,  dass  sich 
das  französische  Kunstgewerbe  der  Moderne  am 
entschiedensten  und  erfolgreichsten  gerade  auf 
einem  Gebiete  hingegeben  hat,  von  dem  man 
vielleicht  am  allermeisten  zähes  Festhalten  an  den 
alten  Traditionen  vermuthet  hätte:  der  Keramik. 

Kein  anderer  Zweig  des  Kunsthandwerks 
ist  ja  in  Frankreich  in  seinen  historischen  Glanz- 
punkten dermassen  populär,  wie  die  Töpferkunst. 
Das  Interesse,  das  man  den  Werken  Palissys, 
den  Potterien  von  Saint-Porchaire,  den  Fayencen 
von  Nevers,  Rouen,  Moustiers,  Marseille,  den  ,,Faiences  revolutionnaires“, 
den  Fabrikaten  von  Alt-Sevres  entgegenbringt,  übersteigt  weitaus  das  Mass 
des  rein  ästhetischen  und  historischen  Interesses  und  ist  mit  einer  starken 
Dosis  von  Nationalstolz  gemischt,  der  manchmal  sogar  an  Chauvinismus 
grenzt.  Während  die  kunsthistorische  Forschung  Frankreichs  niemals 
Anstand  genommen  hat,  beispielsweise  in  der  Geschichte  des  heimischen 
Möbels,  den  gewichtigen  Antheil  hervorzuheben,  den  deutsche  Kunsthand- 
werker — Beneman,  Röntgen,  Weisweiler,  Schwertfeger  — an  der  Aus- 
gestaltung des  Louis  Seize-Stiles  genommen,  hat  sie  hinsichtlich  der  Keramik 
so  manchen  Federkrieg  geführt,  der  den  ,, nationalen  Gedanken“  nicht  selten 
in  recht  kleinlicher  Weise  verfocht:  man  denke  an  die  vielfachen  Versuche, 
für  die  elsässischen  und  lothringischen  Töpfereien  des  XVIII.  Jahrhunderts 
ausschliesslich  französische  Stammbäume  zu  construiren,  oder  an  die 
Hartnäckigkeit,  mit  der  man  selbst  für  die  Keramik  des  fernen  Orients 
französischen  Einfluss  nachweisen  wollte,  indem  man  trachtete,  die 
sogenannte  „Rhodosware“  in  die  Zeit  der  Herrschaft  französischer  Rhodiser 
Grossmeister  zurück  zu  datiren. 

Dieses  lebhafte  Interesse  an  dem  geschichtlichen  Entwicklungsgänge 
der  heimischen  Töpferkunst  documentirte  sich  naturgemäss  nicht  bloss 
theoretisch  sondern  auch  praktisch:  während  der  ganzen  zweiten  Hälfte 
des  XIX.  Jahrhunderts  gab  sich  vielleicht  kein  zweites  Gebiet  der 
französischen  Kunstindustrie  so  sehr  den  Traditionen  seiner  Geschichte  oder 
zum  mindesten  den  allgemeinen  Überlieferungen  der  specifisch  französischen 
Kunstauffassung  hin,  wie  die  Keramik. 

Diese  Auffassung  aber  ging  seit  jeher  auf  äusserste  Feinheit  des  Decors 
aus,  auf  akademisch  genaues  Abwägen  der  decorativen  Wirkung,  vor  allem 
auf  minutiöseste  Technik  — man  möchte  sagen  auf  das  Entmaterialisiren 
des  industriellen  Productes  durch  die  Kunst  oder  doch  die  Kunstfertigkeit. 
Diese  Entmaterialisirungstendenz  jedoch  steht  im  extremsten  Gegensätze 
zu  dem  kunstgewerblich- ästhetischen  Dogma  der  Moderne:  die  Moderne 
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stellt  als  Fundamentalgesetz  das  Gebot 
strengster  künstlerischer  Wahrheit 
auf,  fordert  in  erster  Linie  Material- 
gerechtigkeit, Herausentwicklung  der 
Decoration  aus  der  Technik. 

So  verschwindend  kleinen  Boden 
verhältnismässig  diese  Principien  in 
Frankreich  etwa  auf  dem  Gebiete  des 
Möbels  und  der  Wohnungsausstattung 
im  allgemeinen  gefunden  haben,  das 
Feld  der  Keramik  hat  sich  ihnen  im 
weitesten  Masse  eröffnet. 

Diese  merkwürdige  Thatsache 
steht  jedoch  nur  scheinbar  mit  der 
hohen  Wertschätzung  im  Wider- 
spruche, die  man  in  Frankreich  den 
geschichtlichen  Überlieferungen  der 
Töpferkunst  entgegenbringt;  im  Grun- 
de erklärt  sie  sich  vielmehr  gerade 
durch  sie.  Denn  die  Bewunderung, 
mit  der  der  Franzose  auf  die  grossen 
alten  Meister  der  Keramik  — insbe- 
sondere auf  Palissy  — zurückblickt, 
hat  ihn  daran  gewöhnt,  die  Töpferei 
als  eine  hohe  Kunst  anzusehen,  in  der 
er  der  künstlerischen  Individualität 
autokratische  Rechte  einräumt. 

In  diesem  eigenartigen  Stand- 
punkte, in  künstlerischer  Hinsicht  die 
Rechte  des  Einzelnen  in  Gegensatz 
zu  bringen  zu  den  Anforderungen  an 
die  Allgemeinheit,  liegt  ja  eines  der 
wesentlichsten  Charakteristika  des 
französischen  Nationaltemperaments, 


E.  Lachenal,  Madonna  mit  Kind,  Fayence,  modellirt 
von  Mme.  de  Frumerie 


das  so  sonderlich  aus  Enthusiasmus 


und  Pedanterie  gemischt  ist:  derselbe  Franzose,  der  ein  modernes  Möbel 
rundweg  verdammt,  weil  es  ,, keinen  Stil“  hat,  wird  sich  von  Laliques 
modernstem  Geschmeide  begeistern  lassen,  weil  es  — Lalique  ist!  Und  wie  er 
sich  vor  der  Einzelerscheinung  des  genialen  Schmuckkünstlers  modernster 
Richtung  beugt,  so  acceptirt  er  auch  die  moderne  Töpferkunst,  wenn  sie 
den  Stempel  des  Individuellen  trägt. 

Die  Besucher  der  Pariser  Weltausstellung  konnten  in  der  keramischen 
Abtheilung  Frankreichs  beurtheilen,  wie  reich  die  französische  Töpferkunst 
an  derartigen  Individualitäten  ist;  das  Wiener  Publicum  hatte  vor  kurzem 
im  Österreichischen  Museum  Gelegenheit,  in  einer  reichhaltigen,  den  ganzen 
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Säulenhof  füllenden  Ausstellung 
einen  der  interessantesten  und 
individuellsten  unter  den  moder- 
nen Keramikern  Frankreichs  ken- 
nen zu  lernen : Edmond  Lachenal. 

Lachenais  Eigenheit  beruht 
in  dem  ganz  ausserordentlichen 
Gleichgewichte  seiner  künstleri- 
schen und  seiner  handwerklichen 
Fähigkeiten;  niemandem  viel- 
leicht ist  die  Bezeichnung  „Kunst- 
handwerker“ dermassen  auf  den 
Leib  geschrieben,  wie  ihm.  Das 
liegtwohl  daran, dass  erzwischen 
Kunst  und  Handwerk  niemals 
einen  Wertunterschied  gelten 
Hess.  Schon  als  ganz  kleiner 
Knabe  — er  ward  1855  zu  Paris 
als  armer  Leute  Kind  geboren  — 
schwankte  er  bezüglich  seiner  Be- 
rufswahl zwischen  den  ,, weltbedeutenden  Brettern“  und  der  Töpferscheibe, 
ein  eigenartiges  Dilemma,  das  wohl  fast  jeder  anderen  Kinderseele  fern 
läge.  Die  lichterfüllte  Bühne,  wo  man  in  glitzernden  Gewändern  mit 
pathetischer  Geberde  schwungvolle  Verse  sprach;  der  geheimnisvolle  Ofen, 
in  dem  die  Kraft  der  Flamme  die  weiche,  farblose  Töpfererde  zu  festen 
farbenleuchtenden  Gefässen  wandelte:  beides  lockte  seine  Phantasie  in 
gleichem  Masse.  Mit  zwölf  Jahren  hatte  er  sich  entschieden:  man  muss 
es  den  Meister  selbst  in  seiner 
prickelnden  Weise  erzählen  hören, 
wie  er  da  eines  schönen  Tages 
seiner  Mutter  in  wohlgesetzter 
Rede  die  Nothwendigkeit  bewies, 
ihn  endlich  in  Condition  zu  geben; 
wie  er  dann  die  schüchterne  Frau 
zu  einem  kleinen  Töpfer  in  der  Um- 
gebung von  Paris  führte  und  sich 
dort  von  ihr  als  Lehrling  einschrei- 
ben  liess.  Bei  Tag  half  er  die  Masse 
bereiten,  sass  er  an  der  Scheibe, 
schürte  er  die  Glut  im  Ofen; 
abends  zeichnete  er  eifrig  in  der 
Lehrlingsschule;  des  Nachts  aber 
las  er  in  seiner  kleinen  Kammer 
Racine  und  Corneille  mit  solcher 
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E.  Lachenal,  Vase,  Fayence 


Stentorstimme  und  sol- 
cher Beharrlichkeit, 
dass  sein  Lehrherr 
nicht  selten  mit  dem 
Stocke  sich  Nachtruhe 
verschaffen  musste. 

Im  Jahre  1870  trat 
er  bei  dem  Keramiker 
Deck  ein,  der  damals 
seinen  Weltruf  begrün- 
dete. Lachenal,  der  vor- 
wiegend als  Maler  Ver- 
wendung fand,  konnte 
sich  hier  bald  in  grös- 
serem Umfange  bethä- 

tigen,  da  Deck  für  die  E.  Lachenal,  Vase,  Gres 
Beschickung  der  Wie- 
ner' Weltausstellung  rüstete,  Lachenal  erhielt  auch  von  der  Ausstellungs- 
jury eine  Mitarbeiter-Medaille,  eine  Auszeichnung,  die  dem  Meister  heute 
noch  grosse  Freude  bereitet.  Nach  der  Ausstellung  stellte  ihn  Deck  an  die 
Spitze  der  Decorationsateliers  seiner  Fabrik,  die  damals  vorwiegend  in 
einem  ins  Französische  übersetzten  japanischen  Genre  arbeitete.  Über  die 
Brücke  japanischer  Keramiken  und  Holzschnitte  gelangte  Lachenal  von  der 
Renaissanceornamentik,  die  er  früher  eifrig  gepflegt  hatte,  zum  Studium  der 
lebendigen  Natur. 

Aber  die  japanische  Naturauffassung  war  ihm  derart  in  Fleisch  und 
Blut  übergegangen,  dass  einmal  ein  kunstverständiger  Japaner  eine  Anzahl 
von  Naturstudien  Lachenais,  denen  aller  bewusster  Japonismus  fernlag,  für 

Arbeiten  eines  seiner  Landsleute  ansah.  Lachenal 
war  und  ist  auf  diesen  Irrthum  sehr  stolz,  denn  er 
ist  der  Anschauung,  dass  der  occidentalische  Künst- 
ler nur  dann  zu  einer  wahrhaft  decorativen  Natur- 
auffassung gelangen  könne,  wenn  er  den  Geist  der 
japanischen  Kunst  voll  und  ganz  in  sich  verar- 
beitet habe. 

Im  Jahre  1880  machte  sich  Lachenal,  der 
kurz  vorher  geheiratet  hatte,  selbständig.  Er 
bezog  ein  kleines,  armseliges  Häuschen  in  Malakoff 
bei  Paris  und  töpferte  dort  mit  seiner  jungen  Frau, 
die  selber  vorzüglich  zeichnete,  malte  und  model- 
lirte,  lustig  darauf  los:  die  beiden  haben  damals 
mehr  gearbeitet  und  gesungen,  als  gegessen, 
erzählt  Lachenal.  Verkauft  wurde  herzlich  wenig; 

E.  Lachenal,  Vase,  Gres  denn  so  flott  Lachenais  Arbeiten  in  Form  und 


394 


Decor  waren,  so  unzulänglich  waren  sie  in 
der  Technik. 

Bei  Deck  war  er  ja  lediglich  als  De- 
corateur  thätig  gewesen  und  hatte  in  die 
Fabrication  selbst  keinerlei  Einblick  ge- 
wonnen; sogar  die  Herstellung  des  berühm- 
ten ,,Bleu  de  Deck“,  das  damals  in  der 
ganzen  Welt  Furore  machte,  war  ihm  genau 
ebenso  ein  Geheimnis  geblieben,  wie  den 
Fernstehendsten.  So  musste  er  sich  alle  die 
vielfältigen  technischen  und  chemischen 
Kenntnisse,  deren  der  moderne  Keramiker 
bedarf,  langsam  und  mühselig  auf  auto- 
didaktischem und  empirischem  Wege  er- 
werben. Allmählich  aber  begann  er  doch, 
sich  in  Paris  einen  Namen  zu  machen  durch 
allerhand  schlicht  und  edel  geformte  Vasen, 
die  mit  graziösen  Sträussen  naturwahr  dar- 
gestellter Blumen  bemalt  waren,  durch 
putzige  Spielereien  in  japanischem  Charakter  — fayencene  Hängegefässe  für 
Blumen,  die  die  ostasiatischen  Papierlampions  zum  Verwechseln  imitirten  — 
durch  Zierschüsseln,  die  auf  eigenthümlich  schaumigem  und  flockigem  Gold- 
gründe pikante  Frauenköpfe  in  zartestem  Colorite  trugen.  In  den  anregungs- 
vollen Kreis  der  Pariser  Künstler 
und  Kunstkenner  aber  ward  er 
eingeführt,  als  er  auf  einem 
Wandteller  in  seiner  keck  hin- 
geworfenen Manier  Sarah  Bern- 
hardt porträtirte,  mit  der  ihn 
seither  herzliche  Freundschaft 
verbindet. 

Nunmehr  begann  Lachenal 
auf  technischem  Gebiete  glän- 
zende Erfolge  zu  erringen;  er 
fand  eine  Reihe  von  Farbtönen, 
die  zu  den  schönsten  Errungen- 
schaften der  Keramik  zählen, 
darunter  ein  prachtvolles  Kobalt- 
blau, das  sich  von  der  hellsten  bis 
zur  dunkelsten  Note  nüancirt  und 
den  vielfach  vor  ihm  fruchtlos 
angestrebten  Vortheil  der  Farb- 
beständigkeit bei  Dämmerlicht 
und  künstlicher  Beleuchtung 
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E.  Lachenal,  Vasen,  Gres 


bietet.  Weitaus  bedeutsamer  aber, war  für  Lachenais  Entwicklung  die 
Entdeckung  einer  wundervollen,  in  seidiger  Weichheit  zart  schimmernden, 
bei  der  Berührung  unbeschreiblich  wohlig  wirkenden  Glasur,  die  mit  ihren 
discreten  hellgrünen  und  bräunlichen  Tönen  wie  keine  andere  sich  dazu 
eignet,  als  Neutralfarbe  für  figürliche  Plastik  zu  dienen. 

Als  Lachenal  nach  dem  frühzeitigen  Tode  seiner  Gattin  Malakoff  ver- 
liess,  war  er  einer  der  bedeutendsten  Fayenciers  von  Paris. 

Er  Hess  sich  nunmehr  in  Chatillon-sous-Bagneux,  eine  Stunde  von 
Paris,  nieder.  Dort  lebt  er  inmitten  eines  idyllischen  Gartens,  in  dem 

japanische  thönerne  Störche 
aus  dem  wild  wuchernden 
Buschwerk  hervorlugen,  in 
einem  alten,  winkeligen  Häus- 
chen in  spartanischer  An- 
spruchslosigkeit das  Leben 
eines  Weltfremdlings.  Nur  ab 
und  zu  taucht  er  einmal  in 
den  Künstlerkreisen  der  Haupt- 
stadt auf,  oder  es  lässt  ihm  die 
alte  Lust  zum  Komödienspiel 
keine  Ruhe,  und  dann  mimt 
er  ein  paar  Tage  lang  dem 
Pariser  Vororte-Publicum  auf 
den  kleinen  Bühnen  nächst 
den  Befestigungen  irgend  eine 
grosse  tragische  Rolle  vor.  Im 
übrigen  aber  gehört  sein  Leben 

E.  Lachenal,  Blumentopf,  Fayence  der  Arbeit,  die  ihm  freilich 
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bislang  noch  mehr  Freude  und  Ehre  als  Gewinn  eingetragen  hat;  vom 
frühesten  Morgen  bis  in  die  Nacht  hinein  arbeitet  der  Meister  in  seiner 
bescheidenen  Werkstatt,  nur  die  nebensächlichsten  Handlangerdienste 
seinen  beiden  jugendlichen  Söhnen  und  ein  paar  Lehrlingen  überlassend. 
Denn  kein  zweites  Material  der  Keramik  erfordert  in  stilistischer  Hinsicht 
die  eigene  Hand  des  Künstlers,  in  technischer  Beziehung  die  stete  Auf- 
merksamkeit des  gewiegten  Fachmannes  in  dem  Masse,  wie  jenes,  das 
Lachenal  seit  einiger  Zeit  neben  der  Fayence  mit  dem  glänzendsten  Erfolge 
anwendet:  das  Gres. 

Die  Thatsache  allein,  dass  sich  der  Meister  der  Fayence,  des  garten, 
graziösen  Materiales,  das  soviel  Delicatesse  in  der  Behandlung  fordert,  die 
stilistische  Sprache  des  kräftigen,  wuchtigen,  nahezu  wie  ein  Naturproduct 
wirkenden  Steinzeuges  in  unvergleichlicher  Weise  anzueignen  verstanden 
hat,  kennzeichnet  seine  Künstlerschaft  besser,  als  es  durch  Worte  geschehen 
könnte.  Freilich  behauptet  Lachenal  in  seiner  launigen  Art,  dass  die  pracht- 
volle Schönheit  seiner  Gres  im  Grunde  gar  nicht  sein,  sondern  lediglich  des 
Feuers  und  des  Zufalls  Verdienst  sei.  Wer  aber  den  Meister  einmal  bei  der 
Arbeit  gesehen,  wer  die  unglaubliche  Gewissenhaftigkeit  beobachtet  hat,  mit 
der  er  das  Feuer  regulirt,  die  Glasuren  bereitet  und  aufträgt,  der  weiss,  dass 
ihm  Feuer  und  Zufall  nur  willfährige  Gehilfen  sind. 

Die  Wiener  Ausstellung  Lachenais  hat  mit  ihren  dreihundert  Nummern 
den  Meister  sowohl  in  seinen  Fayencen  als  in  seinen  Gres  im  ganzen 
Umfange  seines  Könnens  gezeigt.  Da  waren  unter  den  Fayencen  riesige 
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Gefässe,  mit  kecken  Blumenranken  und  prächtig  beobachteten  Fischen  in 
den  herrlichsten  Farben  bemalt;  eine  grosse  Anzahl  schöner  figürlicher 
Plastiken,  nach  Modellen  von  Rodin,  Falguiere,  Sarah  Bernhardt,  Saint- 
Marceaux,  Fix- 

Masseau,  Dejean, 

Daillion  und  Ma- 
dame de  Frumerie 
in  jener  reizenden 
grünlichen  und 

bräunlichen  F ay  en- 
ce  ausgeführt,  die 
sich  so  ausseror- 
dentlich zur  Wie- 
dergabe des 
menschlichen  Flei- 
sches eignet;  da- 
neben eine  überaus 
flotte,  dunkelbraun 
glasirte  Statuette 
der  japanischen 
Schauspielerin  Sa- 
da  Yako,  von  La- 

chenal  selbst  modellirt;  dann  ein  paar  Objecte  — darunter  ein  sehr  inter- 
essantes Tintenfass  mit  einer  liegenden  Musengestalt  — in  einem  ganz 
neuartigen  dunkelgrau  - grünen  Materiale  hergestellt,  das  sich  trotz 
seines  granulösen  Aussehens  weich  und  glatt  anfühlt  wie  Atlas;  ferner 
Thierstatuetten  von  feiner  Charakteristik  in  der  Bewegung:  aufflatternde 
Enten,  Hähne,  die,  den  buschigen  Schweif  hoch  aufgerichtet,  mit  dem 
Schnabel  im  Boden  wühlen  oder  mit  gerecktem  Halse  ihr  Kikeriki  hinaus- 
schmettern; possirliche  weisse  Mäuse,  die  sich  in  einer  Muschelschale 
tummeln;  dann  zahllose  Fayencevasen  von  reizvollster  Formgebung  und 
wunderbarster  Färbung:  solche,  an  denen  grosse  Sternblumen  in  himmel- 
blauer Engobe  auf  stumpf  grünem,  in  Spritztechnik  abgetöntem,  matt 
geätztem  Grunde  leuchten;  andere,  auf  denen  Blau  in  Blau  glasirte  Pfauen- 
federn sich  von  dem  mattirten  Grunde  abheben;  Blumentöpfe  und  Bon- 
bonnieren, aus  Bambusgeäst  oder  Schwertlilien  gebildet.  Schliesslich  die 
prächtigen  Gres:  Knorrig  und  massig  in  der  Modellirung,  wie  es  dem 
Materiale  geziemt,  von  herrlicher  Tiefe  in  den  dunklen  Tönen,  von 
vornehmster  Discretion  in  den  hellen  Farben,  mit  einer  Fülle  unge- 
ahnter Nuancen  in  den  Laufglasuren,  gehören  sie  ausnahmslos  zu  dem 
Allerbesten,  was  die  Moderne  auf  dem  Gebiete  des  Steinzeuges  bislang 
geschaffen. 

So  vielversprechend  die  schönen  Ansätze  unserer  heimischen 
modernen  Keramik  auch  sein  mögen,  oder,  vielleicht  richtiger  gesagt. 
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gerade  weil  sie  zufolge  dieses  glücklichen  Anfanges  umso  aufnahmsfähiger 
geworden  ist,  wird  sie  dem  genialen  französischen  Meister  Dank  wissen  für 
die  zahlreichen  Anregungen  und  Vorbilder,  die  er  ihr  durch  die  Ausstellung 
seiner  Werke  in  Wien  geboten  hat. 


KLEINE  NACHRICHTENS^ 


Berlin,  berliner  DECORATIVE  CHRONIK.  Die  „Grosse  Berliner  Kunst- 
ausstellung“ hat  dem,  der  decorative  und  kunstgewerbliche  Anregungen  sucht, 
diesmal  recht  wenig  zu  sagen.  Dabei  nimmt  das  Kunstgewerbe  quantitativ  einen  grösseren 
Raum  ein  als  im  vorigen  Jahre.  Aber  die  führenden  Namen  Deutschlands,  Eckmann, 
Riemerschmidt,  Pankok  fehlen  ganz;  Eckmann  ist  schwer  leidend,  die  beiden  Münchener 
sind  durch  Dresden  absorbirt;  eine  andere  Gruppe,  Behrens,  Christiansen  hält  der  Fest- 
spielhügel von  Darmstadt  in  Bann.  Statt  ihrer  finden  wir  in  Berlin  einige  homines  novi  auf 
dem  Platz,  deren  Bekanntschaft  mehr  negativ  interessant  ist  als  positiv  fruchtbringend. 
Es  würde  nicht  lohnen,  sich  die  Interieurs  dieser  Decorateure  einfach  als  Mokirzimmer 
kritisch  vorzunehmen,  wenn  sich  nicht  daran  symptomatische  Betrachtungen  knüpfen 
Hessen.  Negative  Resultate  sind  manchmal  besonders  instructiv,  sie  zeigen  deutlich  und 
anschaulich,  woran  die  Entwicklung  krankt. 

An  den  meisten  dieser  Innenräume  erkennen  wir  nun  als  herrschenden  Zug  eine 
gefährliche  Neigung,  von  dem  Wege  zum  ruhig  sicheren  und  vornehmen  Comfortstil 
abzubiegen  und  in  eine  schwülstig-symbolistische  Decoration  zu  verfallen.  Man  hat  nicht 
den  Ehrgeiz,  einen  wohnlichen  Raum  zu  schaffen,  dessen  Schönheit  und  Schmuck  in  der 
Harmonie  der  Farben,  in  den  Proportionen  der  Gliederung  besteht.  Man  will  Ideen  zum 
Ausdruck  bringen,  Gedanken  eines  Architekten. 

Wenn  das  in  einem  so  grossen  prunkvoll-pathetischen  Stil  geschieht,  wie  in  Melchior 
Lechters  festlicher  Halle  auf  der  Pariser  Ausstellung,  so  erhält  man  einen  imposanten 

Persönlichkeits- 
eindruck. 

Unsere  Berliner 
Möbelsymbolisten  ha- 
ben aber  zu  wenig 
Schwung  dazu.  Für  das 
Forcirte,  Unsichere 
dieser  Art  ist  charak- 
teristisch, wie  zum 
Beispiel  Arthur  Biber- 
feld in  seinem, ,Musse- 
zimmer“  phantasti- 
sche Elemente  mit 
ganz  rustikalen  verbin- 
det. Seine  Möbel  sind 
roh  und  kastenartig 
primitiv,  stumpfroth 
gebeizt  mit  gelben  Be- 
zügen und  dazu  gesel- 
len sich  dann  theatra- 
lische Stimmungs- 
mätzchen, wie  dieErd- 

Rudolf  Hammel,  Kaffeetuch  „Märzveilchen“  kugel  als  Beleuch- 
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Rudolf  Hammel,  Damast-Tischdecke  ,,Klee,  Wicken  und  Zaunrübe“ 


tungskörper  transparent  erglühend,  wenn  man  auf  den  Knopf  drückt.  Die  unglückliche  N eigung, 
den  Wohnräumen  eine  aufdringliche  Weihestimmung  zu  geben,  etwas  fatal  Salbungsvolles, 
Schöngeistiges  zeigt  Carl  Ed.  Bangerts  ,, Arbeitszimmer  eines  Tondichters“.  Dieser 
gedämpfte  Raum  mit  seiner  Apsis  und  seinen  andachtsschwülen  Nischen  hat  etwas 
Parfumirtes-Unechtes.  Die  Weihe  ist  geschminkt,  das  ist  nicht  die  Stätte,  wo  ein  ernster 
Künstler  in  heiliger  Einsamkeit  um  sein  Werk  ringt,  hier  könnte  eher  ein  ,, schöner  Mann“, 
ein  Kunstdandy  vor  seinen  Verehrerinnen  dilettiren. 

Kunst  ist  Takt  haben,  und  dieser  Takt  fehlt  völlig  und  der  Geschmack  auch.  Vor 
allem  scheint  auffällig,  wie  schlecht  die  Farbenstimmung  dieser  Räume  ist.  In  dem 
Tondichterzimmer  schreit  eine  violett  gelb  und  grüne  Flügeldecke  zum  Himmel,  ein 
Symbol  aller  unter  ihr  noch  schlummernden  Dissonanzen.  In  dem  ,, Zimmer  des  Ingenieurs“ 
von  Albert  Gessner  soll  ein  dickes  Braun  mit  zierlichem  Rosa  auf  Portieren  und  Polstern 
des  emsigen  Besitzers  Herz  erfreuen.  In  einem  Salon,  der  in  ein  Schaufenster  der  äusseren 
Peripherie  gehört,  aber  nicht  in  eine  Kunstausstellung,  ist  über  grau  gebeizte  Möbel  ein 
schreiend  hellblauer  Bezug  gespannt.  Das  sind  trübe  Resultate. 

Auch  tritt  ein  für  eine  gesunde  sachliche  Entwicklung  sehr  bedenklicher  Zug  zu 
Panoptikums-  und  Bühneneffecten  hervor,  wie  in  jener  Dornröschenkaminecke,  die  statt 
indirect,  mit  unmerklichen  Mitteln  Stimmung  zu  geben,  aufdringlich  und  märchentanten- 
redselig mit  Anspielungen  auftritt,  mit  farbigen  Fensterausschnitten  hinter  der  Nische,  die 
den  Abendhimmel  vorstellen  sollen  und  dem  Thürmer  davor.  Eigentlich  müsste  als 
Staffage  gleich  dazu  die  Wachsfigur  geliefert  werden,  die  an  diesem  Kamin  posirt. 

Für  die  Entwicklung  unserer  Innendecoration  ist  das  alles  todt  und  unfruchtbar,  und 
die  Ausstellung  solcher  Arbeiten  ist  direct  schädlich,  weil  sie  im  Publicum  ganz  falsche 
Ansichten  über  die  sogenannte  „moderne  Bewegung“  erwecken.  Diese  moderne  Bewegung 
ist  so  rapid  gegangen,  dass  sie  schon  jetzt  ein  völlig  ausgebildetes  Zerrbild  an  ihrer 
Seite  gehen  hat  und  dies  Zerrbild  macht  sich  so  breit  und  gebiert  fortzeugend  so  viel 
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neues  Unheil,  dass  es 
die  guten  Leistungen, 
die  sparsamer  und 
weniger  auffallend 
an  die  Öffentlichkeit 
treten,  völlig  über- 
schattet. 

Eine  solche  Mu- 
sterausstellung des  N e- 
gativen  in  reichlichster 
Vollständigkeit  bietet 
die  Collectivgruppe  des 
Vereins  ,, Ornament“. 
Die  Möbel,  der  über- 
ladene Atelierschrank, 
unbescheiden  lärmend 
mit  seinen  dicken 
Bronzereliefs,  die  Eck- 
arrangements mit  spie- 
lerigem  Spiegelwerk 
und  unharmonischer 
F arbenzusammen- 
stellung,  stammen 
nicht  aus  künstleri- 
schem Geist,  sondern 
aus  dem  Tapezier- 
geschmack. 

Völlig  vermisst 
man  die  Ensemble- 
kunst, das  sichere  In- 
scenirungsgeschick, 
das  einen  Raum  orga- 
nisch bis  ins  Kleinste 
durchdacht  ausbaut. 
Will  man  in  dieser 
kunstgewerblichen 
Ausstellung  etwas  an- 
erkennen, so  muss 
man  sehr  ins  Kleine 
gehen  und  aus  dem 

ungünstigen  Gesammteindruck  sorgsam  spähend,  hier  und  da  eine  gelungene  Einzelheit  zu 
erhaschen  suchen.  Ganz  originell  ist  in  dem  ,,Mussezimmer“  der  Clavieraufbau;  Instrument 
und  Sitzbank  zu  einer  Nische  gearbeitet,  in  der  der  Spieler  eingesponnen  träumen  kann,  wie 
Hieronymus  im  Gehäus.  Constructiv  und  praktisch  sind  die  Beleuchtungskörper  an  dern 
Clavier.  Aus  dem  Seitenpfosten  wachsen  organisch  Bronzehalter  auf,  Miniaturkrahne,  von 
denen  freischwebend  die  kleinen  Birnen  herabhängen.  Nach  dem  Spieler  zu  sind  sie  durch 
Bronzeblattwerk  abgeblendet,  auf  die  Noten  fällt  das  volle  Licht.  Noch  etwas  aus  diesem 
Raum  ist  erwähnenswert,  ein  Liqueurkühler  auf  einer  Seitencredenz.  Sein  Charakteristicum 
ist,  dass  er  nicht  mit  den  grossen  wuchtigen  Sektkühlern  rivalisirt,  sondern  eine  eigene 
zierlichere  Art  ausbildet.  Seine  Form  ist  ein  rampenartiger  Abhang,  der  nach  oben  ansteigt 
und  hier  als  Krönung  ein  ovales  Becken  trägt.  Dahinein  kommt  die  köstliche  Phiole,  die 
freilich  nicht  zu  gross  sein  darf,  auf  der  Rampe  finden  die  Gläser  Platz. 


Rudolf  Hammel,  Handtuch  ,, Schöllkraut  und  Ackersenf“ 
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Rudolf  Hammel,  Damast-Kaffeetuch  ,, Platanen“ 


Ganz  dünn  ist  die  Keramik  auf  dieser  Ausstellung  vertreten,  und  gerade  in  der 
Keramik  sind  doch  jetzt  so  viele  tüchtige  Hände  am  Werk.  Hier  merkt  man  nichts  davon. 
Nicht  planvoll  sind  die  Dinge  angeordnet  und  ausgestellt,  sondern  v^^ie  der  Zufall  sie 
zusammengebracht  hat.  Nur  einen  einzigen  von  unseren  guten  Keramikern  treffen  wir 
hier:  Hermann  Mutz  (Altona), 

Von  ihm  sind  die  originellen  Fingerschalen  aus  Steinzeug  mit  geflossenen  Glasuren 
zu  sehen.  Diese  Gefässe  haben  den  höchsten  Reiz  künstlerischer  Zufälligkeitswirkung; 
sehr  schön  ist  der  Übergang  des  Grundtons  zu  all  den  mannigfachen  Tupfen  und  Flüssen 
auf  der  Oberfläche.  Wirklich  zur  Geltung  kommt  das  erst,  wenn  die  Schalen  mit  Wasser 
gefüllt  sind  und  Lichtschein  darin  spielt.  Dann  schwimmen  all  die  Farbennuancen  und 
es  sprüht  in  diesen  kleinen  Gefässen  wie  Meeresleuchten  der  Tiefe. 

Wie  zufällig  schneit  auch  in  die  zusammengewürfelte  Gesellschaft  ein  Franzose 
hinein,  Felix  Aubert.  Er  bringt  Spitzen,  Fächer,  einen  Toilettetisch  mit  Stuhl  und 
Silbergeräth. 

Die  sehr  feinfühligen  modernen  Spitzen,  vor  allem  die  delicatenfarbigen,  von  subtilstem 
Geschmack  der  Zeichnung  und  der  Tönung  haben  wir  schon  früher  bei  Keller  und  Reiner 
bewundert.  Hier  gibt  es  nur  eine  kleine  Probe  und  sie  ist  mit  vielem  anderen  Geräth,  darunter 
Berliner  Fächer  im  Tanzstundengenre,  in  eine  enge  Vitrine  gesperrt,  in  der  sie  nicht  zur 
Geltung  kommt.  Der  Toilettentisch  erinnert  sehr  an  den  bekannten  luftigen,  fast  unkörper- 
lichen, unräumlichen  Bau  Plumets.  Das  rein  Contourenhafte  hat  er  auch.  Aber  seine 
Linien  haben  nicht  die  lang  ausgehaltene  Melodie,  sie  sind  abgebrochener,  kürzer,  stumpfer, 
und  so  wirkt  das,  was  bei  Plumet  ätherisch-graziös  erscheint,  bei  Aubert  nur  als  mager. 
Taktvoll  in  der  Materialbehandlung  sind  seine  silbernen  Toilettenutensilien.  Voll  und 


402 


gediegen  in  ihrem  mattgrauen  Ton  diese  Spiegelrahmen,  Bürstenmontirungen,  Schalen 
mit  dem  einfachen  Schmuck  des  Wellenbandes,  das  sich  in  schöner  Führung  um  die 
Ränder  zieht. 

Das  wäre  die  schmale  Ausbeute  der  Objets  d’art- Abtheilung.  So  sehr  erfreulich  das 
Princip  der  officiellen  Ausstellung  ist,  das  früher  in  falscher  Überhebung  fern  gehaltene 

Kunstgewerbe  mit 
heranzuziehen,  so  sehr 
bedenklich  scheint  es, 
wenn  es  so  gehandhabt 
wird  wie  diesmal. 

Die  kunstgewerb- 
liche Abtheilung  hat 
nur  Berechtigung, 
wenn  sie  mehr  und  vor 
allen  Dingen  Frucht- 
bareres, Anregenderes 
leistet  als  das  Durch- 
schnittsschaufenster. 
Geradezu  verderblich 
wird  sie  aber,  wenn  sie 
die  Begriffe  des  Publi- 
cums  über  moderne 
Bestrebungen  noch 
mehr  verwirrt  und  an- 
spruchsvoll Räume  auf- 
stellt, die  der  harmlose 
Besucher  für  Blüte  und 
Muster  des  neuen  Ge- 
schmackes hält  und 
die  dann  zu  seiner 
Verwunderung  von 

jeder  einsichtigen  Kritik  verworfen  werden.  Nun  kennt  er  sich  natürlich  gar  nicht 
mehr  aus. 

* * 

* 

Eine  sehr  anregende  Provinz  hat  aber  die  diesjährige  Ausstellung  doch,  sie  liegt 
nicht  da,  wo  sich  die  lange  Flucht  der  Bildersäle  und  die  Hallen  mit  den  bleichen  Gipsen 
strecken,  sondern  abseits,  und  von  den  Sommer-Kunstgeniessern  verirren  sich  nicht  viele 
dorthin.  Es  ist  die  Halle  der  Berliner  Architekturausstellung.  Ein  Mann  hat  hier  das  Wort, 
aber  es  ist  ein  Mann,  der  etwas  zu  sagen  weiss.  Wir  haben  den  Namen  Ludwig  Hoffmanns, 
des  neuen  Berliner  Stadtbaurathes,  hier  schon  einmal  genannt,  als  von  der  Kunst  im 
Leben  des  Kindes  die  Rede  war  und  auf  die  Schulgebäude  dieses  liebevoll  sinnenden  Bau- 
künstlers hingewiesen  wurde.  Hier  sehen  wir  nun  insgesammt  in  Modellen  die  Früchte 
seiner  ungeheuer  vielseitigen  Thätigkeit  der  letzten  Jahre. 

Communale  Aufgaben  von  rein  praktischer  Bedeutung,  Nutzbauten  von  manchmal 
sehr  prosaischem  Zweck,  von  aller  Luxus-  und  Phantasiekunst  weit  fern,  überträgt  die 
Behörde  ihren  Architekturbeamten,  neue  Schulen  gibt  es  zu  bauen,  Strassenreinigungs- 
depots,  Krankenhäuser,  Schwimm-  und  Turnhallen,  Kinderasyle.  Und  das  soll  alles,  ohne 
Aufwand,  mit  grösster  Raumausnützung,  mit  peinlichster  Budget-Berechnung,  gemacht 
werden.  Dieser  Beamte  aber  ist  ein  Künstler  von  feinster  Culturbildung,  der  die  Tradition 
der  besten  Epochen  lebendig  in  sich  trägt,  den  es  reizt,  in  ihrem  Geist  zu  bauen,  nicht  aus 
Gedankenarmuth  und  aus  äusserlicher  Nachahmerei,  sondern  weil  seine  künstlerischen 
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Vorstellungen  wirklich  in  jenen  Zeiten  leben.  Mit  seiner  Andacht  zu  Florentiner  Palazzi 
mischt  sich  nun  zunächst  freilich  seltsam  seine  Mission,  der  Berliner  Schuljugend  des 
Ostens,  deren  Dialekt  so  wenig  italienisch  klingt,  Häuser  und  Stuben  zu  richten,  und 
unserer  gleichfalls  diesmal  allerdings  vortheilhaft  wenig  an  Italien  erinnernden  Strassen- 
reinigung  Depots  für  ihre  Besen,  Eimer  und  Sprengwagen.  Und  doch  ist  ihm  gelungen, 
was  unvereinbar  er- 
schien, seinen  künstle- 
rischen Neigungen  zu 
folgen,  mit  seinen 
Lieblingsformen  zu 
spielen,  grosse  Cuitur- 
motive  zu  variiren  und 
dabei  die  Zwecke  der 
jeweiligen  Aufgabe 
durchaus  zu  treffen.  ■ 

Sein  sicherer  und  spar- 
samer Takt  in  der  An- 
wendung der  Motive 
aus  der  monumentalen 
Kunst  bewahrt  ihn 
stets  davor,  maske- 
rademässig  oder  paro- 
distisch  zu  werden, 
was  bei  der  Vereini- 
gung solcher  Neigung 
mit  solchen  Aufgaben 
verhängnisvoll  nahe 
liegt. 

Hoffmann  hat  übri- 
gens selbst  die  scharfe 
Kunstintelligenz,  um  zu 

erkennen,  was  von  streng  puritanischem  Standpunkt  aus,  in  dem  Mischungsstil  seiner 
Bauten  noch^ anfechtbar  ist;  er  scheint  aber  auch  der  Berufene,  gerade  weil  sein  Stilgefühl 
so  geschult  ist,  vielleicht  nach  dem  Durchgang  durch  die  Traditionen,  aus  seinen  Aufgaben 
heraus  einen  neuen  zweckmässigkeitsgeborenen  Stil  zu  finden. 

Schon  jetzt  geht  er  consequent  darauf  aus,  durchaus  constructive  Ästhetik  zu  üben, 
Zweckmässigkeitsforderungen  decorativ  auszunützen.  Das  zeigt  seine  glänzend  disponirte 
Anlage  eines  riesigen  Krankenhauses  für  zweitausend  Menschen,  das  er  in  seinen  ver- 
schiedenen Theilen,  seinem  Stammhaus,  den  Wirtschaftsgebäuden,  den  Baracken, 
Pavillons,  der  Kapelle,  wie  eine  kleine  Stadt  anlegt,  mit  einer  langen  baumbepflanzten  Allee 
und  einer  sich  kreuzenden  Achsengliederung,  die  äusserlich  überaus  wirksam  ist  und  ihre 
innere  logische  Zweckbedeutung  in  der  Trennungsgrenze  für  männliche  und  weibliche,  für 
innere  und  für  chirurgische  Kranke  hat. 

Ebenfalls  ist  das  Schmückende  aus  dem  Nützlichen  gewonnen  im  Entwurf  der 
Lungenheilstätte  bei  Berlin.  Aus  den  Heilungsprincipien  dieser  Anstalt  erwächst  die  Idee 
des  zurückliegenden  Hauses,  der  vorspringenden  Flügel  mit  Säulenhallengängen  zum 
Wandeln  für  die  Kranken.  ,, Durch  diesen  Gegensatz  der  bewegten  offenen  Halle  zu  den 
ruhigen  Gebäudemassen  und  durch  die  lebhafte  Schattenwirkung  wird  ein  angenehmer 
Eindruck  hei  ganz  bescheidener  architektonischer  Durchbildung  erstrebt“,  so  bestimmt  ganz 
zutreffend,  jedenfalls  nach  des  Baumeisters  eigener  Angabe,  der  Führer  den  Eindruck  des 
Modells.  Hoffmann  ist  ein  liebevoller  Sinner  aller  Details.  Er  liebt  den  alten  Terracottenbau, 
mit  dem  er  an  den  Facaden  seiner  Gebäude  ein  lustiges  Andeutungsspiel  treibt,  wie  ein 
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humorvoller  Bauherr  des  Mittelalters.  An  dem  Strassenreinigungsdepot  zieht  sich  ein 
heiterer  Fries  von  Bären  mit  Besen  und  Eimer  und  dem  von  Delphinen  mit  Wasser 
begossenen  Schweinskopf.  Der  Bär,  das  Berliner  Wappenthier,  spielt  an  den  Hoffmann- 
häusern  überhaupt  eine  wichtige  Rolle.  An  der  Turnhalle  erscheint  er  als  Bockspringer 

und  an  den  Schulgebäuden  als 
Mentor  der  Kinder;  an  Brücken 
und  Schwimmanstalten  wird  er 
durch  den  Frosch  abgelöst.  Und 
diesen  Drolerien  gesellt  sich  die 
Anmuth  der  Kinderfriese  und  Kin- 
dermedaillons an  den  Facaden  und 
Pfeilern  der  Schulen. 

Und  dieser  Schmuck,  der  auf- 
gezählt vielleicht  spielerig  wirkt,  ist 
mit  einem  grossen  architektoni- 
schen Raumgefühl  und  mit  einem 
sicheren  Geschmack  angewendet. 

Diese  Bauten  werden  von 
einem  starken  Rhythmus  getragen 
und  ihre  Theile  klingen  voll  inein- 
ander. Eines  dient  dem  andern. 

Sein  reizvollstes  Werk  ist 
vielleicht  das  neue  Standesamt  an 
der  Fischerbrücke,  das  witzig  genug 
neben  der  Feuerwache  liegt,  so 
Bucheinband  von  P.  Kersten,  Aschaffenburg  (gesetzlich  geschützt)  dass  Feuer,  \Ai^asser,  Kohle  einträch- 

tiglich  bei  einander  sind. 

Eine  malerische  Stelle  des  alten  Berlin  ist  der  Boden  für  diese  Bauten.  Von  weither 
sichtbar  wird  die  Facade  des  Standesamts  sein.  Daher  wurde  besonders  fein  ihre 
Silhouette  ausgebildet  mit  dem  schön  herausspringenden  Thurmdach,  der  niedrigen 
Loggia  im  oberen  Stockwerk  mit  dem  Fries  der  Rosen,  Disteln  und  schreienden 
Kinderköpfen,  die  apart  durch  die  herabgezogene  Dachfläche  wirkt,  dem  überaus  graziösen 
flachen,  nach  oben  und  unten  sich  verjüngenden,  bildnerisch  reich  gezierten-Erker.  Sehr 
hübsch  ist  der  seitliche  Eingang  mit  der  runden,  vom  schiessenden  Amor  flankirten 
Treppenzuführung,  der  schmalen  Thür,  deren  Zierlichkeit  sich  wirkungsvoll  von  dem 
benachbarten  mächtigen  Feuerwehrportal  abhebt. 

Dieser  decorative  Zug,  dies  Betonen  des  Stimmungsmässigen  in  communalen 
Bauten  ist  für  Berlin  völlig  neu.  Gerade  die  Standesamtsräume  zeichneten  sich  bisher 
durch  vollendete  Nüchternheit  aus. 

Ludwig  Hoffmann  hat  nun  für  die  Brautpaare  schmückende  Vorsorge  gespielt,  und 
da  er  nichts  halb  macht,  sorgte  er  auch  dafür,  dass  Interieur  nicht  bureaukratisch, 

sondern  poetisch  sei.  Und  er  gewann  sich  dazu  einen  Bundesgenossen,  der  ihm  nicht 
nur  durch  den  Namen  nahesteht:  Ludwig  von  Hofmann. 

Eine  festlich  heitere  Halle  ward  geschaffen,  an  deren  Wänden  sich  in  leuchtenden, 
blühenden  Frühlingsfarben,  guirlandenumkränzt,  liebenswürdige  Bildchen  hinziehen  mit 
geschäftigen  auf  Wiese  und  Rain  den  Reigen  führenden  Putten. 

Diese  anakreontisch  heitere  Halle  ist  das  gelungenste  Interieur  der  Ausstellung, 
eine  Oase  in  der  Wüste.  Felix  Poppenberg 

Moderne  LEINENGE^A/^EBE.  Auf  wenigen  Gebieten  zeigte  sich  bisher  die 
Überlegenheit  der  englischen  Textilindustrie  über  die  meisten  festländischen  in  so 
auffälliger  Weise,  wie  gerade  in  der  Leinenweberei.  Es  war  daher  ein  glücklicher  Gedanke, 
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Bucheinbände  von  P.  Kerstea,  Aschaffenburg  (gesetzlich  geschützt) 


dass  man  bei  den  Wettbewerben,  die  vor  mehr  als  Jahresfrist  aus  dem  Hoftiteltaxenfonds 
ausgeschrieben  wurden,  auch  insbesondere  diesen  Zweig  des  Kunstgewerbes  berück- 
sichtigte. Aus  dem  Erfolge  konnte  man  sehen,  dass  es  auch  hier  nicht  an  Talenten 
mangelte,  sondern  dass  sie  nur  allzu  selten  vor  grössere  Aufgaben  gestellt  wurden.  Um  so 
anerkennenswerter  war  es  daher,  dass  eine  der  bedeutendsten  österreichischen  Firmen,  das 
alte  Leinenhaus  Regenhart  und  Raymann  in  Freiwaldau,  gelegentlich  der  Pariser  Ausstellung 
eine  ganze  Reihe  künstlerischer  Entwürfe  herstellen  und  im  Gewebe  zur  Durchführung 
bringen  Hess.  Wenn  die  Firma  bei  einzelnen  Prunkstücken  auch  ganz  grosse  Musterung 
nicht  scheute,  so  musste  im  allgemeinen  der  Technik  der  Weberei  entsprechend,  doch  mit 
nicht  allzugrossen  Rapporten  gerechnet  werden.  Das  Tischtuch  nach  Rollers  Zeichnung 
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und  das  mit  „Klee,  Wicken  und  Zaunrübe“  nach  Hammel  können  aber  infolge  Grösse  und 
Reichthum  des  Musters,  die  begreiflicherweise  sehr  kunstvolles  Weben  erfordern,  als 
technisch  geradezu  meisterhaft  gelten.  Den  Laien  interessirt  jedoch  natürlich  vor  allem 
die  Zeichnung,  und  da  kann  vor  allem  die  Arbeit  Alfred  Rollers  und  das  Tischtuch  im 

englischen  Geschmacke  von  Rudolf 
Hammel  hervorgehoben  werden. 
Bei  Roller  ist  besonders  der  reiche, 
und  doch  einfache  Innengrund 
sehr  trefflich  gelöst,  auch  die 
Mitteltheile  des  Randes  sind  von 
besonders  glücklicher  Gestalt.  Ge- 
genüber der  gewaltigen  Kraft  dieser 
Linien  sind  die  Entwürfe  Hammels 
zierlicher,  wie  ja  eine  gewisse 
Weichheit  im  Wesen  dieses  Künst- 
lers liegt.  Er  kann  daher  auch  dort, 
wo  er  stark  naturalistisch  ist,  wie 
bei  etlichen  dieser  Gewebe,  oder 
wo  er  selbst  fremden  Vorbildern  zu 
folgen  scheint,  immer  noch  von 
eigenthümlichem  Reize  bleiben, 
da  er  eben  Zartheit  und  Zierlichkeit 
nicht  verleugnet.  Haben  diese  be- 
sonders im  Wirkungsgebiete  der 
Hausfrau  doch  gewiss  auch  ihre 
Berechtigung.  Die  schon  erwähnte 
Damastdecke  ,,Klee,  Wicken  und 
Zaunrübe“  leidet  vielleicht  an  zu 
viel  Detail  — man  wollte  hier  eben 
ein  Ausstellungswerk  mit  allen 
Bucheinband  von  P.  Kersten,  Aschaffenburg  (gesetzlich  geschützt)  Kunststücken  der  Technik  zeigen 

aber  das  Kaffeetuch  ,, Platanen“ 
wirkt,  besonders  in  Gelb,  sehr  ruhig  und  einfach;  die  ,, Akazien“  sind  besonders  in  Lila 
sehr  hübsch,  das  Handtuch  am  besten  in  Grün  und  Braun;  das  anglisirende  Tischtuch 
ist  wiederum  schönsten  in  einfachem  Weiss;  ,, Kornblume“  und  „Märzveilchen“  erfordern 
dagegen  farbige  Borte,  um  ganz  zur  Wirkung  zu  gelangen.  Im  ganzen  kann  man  wohl 
hoffen,  dass  durch  Fortsetzung  solcher  Versuche  die  österreichische  Leinenweberei  sich 
rasch  auf  bedeutende  Höhe  erheben  wird.  Dr. 

Aschaffenburg,  moderne  Bucheinbände  von  p.  kersten.  Als 

man  in  den  letzten  Jahren  der  Ausstattung  der  Bücher  erhöhte  Aufmerksamkeit 
schenkte,  ging  man  daran,  nicht  nur  die  Schriftzeichen  künstlerisch  zu  gestalten  und  durch 
Randleisten  und  anderen  Buchschmuck  die  Einförmigkeit  der  Seiten  zu  unterbrechen, 
sondern  auch  das  Gewand  des  Buches,  den  Einband  in  zweckentsprechender  Art  künst- 
lerisch zu  verzieren.  England  und  Dänemark  waren  auf  diesem  Gebiete  schon  voraus- 
geeilt, Deutschland  folgte  nach  und  die  hervorragendsten  Künstler  wie  Eckmann, 
Behrens,  Bürck,  Adler  und  andere  haben  Entwürfe  für  Bucheinbände  geschaffen.  Von 
diesen  Arbeiten  verfolgen  die  einen  den  Zweck,  durch  placatartige  Wirkung  Reclame  zu 
machen  undlnteressefürdenlnhaltdes  Buches  zu  erwecken,  andere  dienen  nurzurVerzierung 
des  Bandes.  Von  letzterer  Art  sind  die  Bucheinbände  von  P.  Kersten  in  Aschaffenburg  und 
wir  bringen  einige  Abbildungen  von  Werken  dieses  Künstlers,  die  uns  seine  Eigenart  gut 
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erkennen  lassen.  Er  liebt  es,  durch  ein  einfaches  Linienornament,  das  entweder  eingepresst 
oder  geschnitten,  manchmal  auch  bemalt  ist,  den  Deckel  des  Buches  zu  verzieren.  Sinn- 
gemässer aber  ist  es,  das  Ornament  vom  Rücken  des  Buches  ausgehen  zu  lassen  (wie  wir 
es  auf  drei  der  abgebildeten  Einbände  sehen),  einerseits,  weil  der  Rücken  die  wichtigste 
Function  des  Einbandes,  das  Zusammenhalten  der  Blätter,  versieht,  anderseits,  weil  man 
sofort  über  die  Lage  des  Buches  orientirt  ist.  Häufig  wendet  Kersten  Reihen  von  kleinen 
eiiigepressten  Blättchen  oder  strahlenförmige  Anordnungen  von  Wellenlinien  an.  Auch 
die  Titelschrift  ist  oft  von  ihm  entworfen  und  gereicht  dem  Bande  durch  die  stilistische 
Übereinstimmung  mit  dem  Ornamente  zu  besonderem  Schmucke.  Sg. 

WETTBEWERBS-ENTSCHEIDUNG.  — BÖCKLIN-RAHMEN.  Die 

Redaction  der  ,,Decorativen  Kunst“  in  München  hatte  in  diesem  Frühjahr  im 
Aufträge  der  ,, Photographischen  Union“  München,  der  Verlegerin  Böcklins,  ein  Preisaus- 
schreiben zur  Erlangung  von  Rahmen  zu  Böcklinschen  Bildern  erlassen. 

Das  Preisgericht  ist  nunmehr  zusammengetreten  und  gelangte  zu  folgendem  Resultat; 
Ein  erster  Preis  konnte  keinem  Entwürfe  zugesprochen  werden.  Der  dafür  ausgesetzte 
Betrag  von  300  Mark  wurde  daher  in  drei  weitere  dritte  Preise  von  je  100  Mark  zerlegt. 
Der  zweite  Preis  von  200  Mark  wurde  dem  Entwürfe  „Pfingstberg“  und  je  ein  dritter 
Preis  von  100  Mark  den  Entwürfen  ,,Vergelt’s  Gott“,  ,, Einfach“,  ,,Thea“  und  ,,Hera“, 
zugesprochen.  Nach  Öffnung  der  Umschläge  erwies  sich  als  Einsenderin  des  mit  dem 
zweiten  Preise  bedachten  Entwurfes  , .Pfingstberg“  Fräulein  Emma  von  Egidy,  Potsdam, 
die  mit  je  einem  dritten  Preise  bedachten  Entwürfe  wurden  eingesandt:  ,,Vergelt’s  Gott“ 
von  E.  von  Kirschberg,  Graz,  „Einfach“  von  H.  Richert,  Berlin,  ,,Thea“  von  B.  Harras, 
Böhlen,  ,,Hera“  von  Hans  PfafF,  Dresden. 


MITTHEILUNGEN  AUS  DEM  K.  K.  ÖSTER- 
REICHISCHEN MUSEUM  Sfr 

Auszeichnungen.  Der  Präsident  der  französischen  Republik  hat  den  Mit- 
i gliedern  des  Curatoriums  des  k.  k.  Österreichischen  Museums  für  Kunst  und  Industrie 
Commercialrath  und  Grossindustriellen  Willy  Ginzkey  und  Oberbaurath  Professor  Otto 
Wagner  in  Anerkennung  ihrer  Verdienste  um  das  Zustandekommen  der  österreichischen 
Abtheilung  der  Pariser  Weltausstellung  1900  das  Officierskreuz  des  Ordens  der  Ehrenlegion 
verliehen.  Aus  demselben  Anlasse  verlieh  der  Präsident  der  französischen  Republik  dem 
Professor  an  der  Kunstgewerbeschule  des  Österreichischen  Museums  Arthur  Strasser  das 
Ritterkreuz  des  Ordens  der  Ehrenlegion. 

Besuch  des  museums.  Die  Sammlungen  des  Museums  wurden  in  den 

Monaten  Juli  und  August  von  5908,  die  Bibliothek  von  1657  Personen  besucht. 
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LITTERATUR  DES  KUNSTGEWERBES 


I.  TECHNIK  UND  ALLGEMEINES. 
AESTHETIK.  KUNSTGEWERB- 
LICHER UNTERRICHT 

Alterthümer,  Kunstgewerbliche,  aus  dem  schweizeri- 
schen Landesmuseum  in  Zürich.  Officielle  Publi- 
cation,  herausgegeben  von  der  Museumsdirection. 
1.  Liefg.  Gr.  Fol.  (2  Lichtdr.-Taf.,  i Farben-  und 
I Vitrographie-Taf.  mit  IV  S.  Text  und  4 Bl.  Er- 
klärungen.) Zürich,  Hofer  & Cie.  M.  10. 

Darmstädter  Künstler-Colonie,  Von  der.  (Decorative 
Kunst,  Mai.) 

ENGER  & FILTERS.  Neuzeitliche  Flächenmuster.  Ent- 
würfe für  alle  Zweige  der  Flächenverzierung.  Gr. 
Fol.  12  Lichtdr.-Taf.  Plauen,  Ch.  Stoll.  M.  12. 

FERRUZZI,  Roberto.  L’individualitä  nell’ arte : pen- 
sieri  e note.  Padova.  8°,  pag.  116. 

FRANKENBURGER,  M.  Beiträge  zur  Geschichte 
Wenzel  Jamnitzers  und  seiner  Familie.  Gr.  8°.  VIII, 

95  S.  Strassburg,  J.  H.  E.  Heitz.  (Studien  zur 
deutschen  Kunstgeschichte,  30.)  M.  4. 

GENTILE,  J.  e S.  RICCI.  Archeologia  e storia  del- 
l’arte  italica,  etrusca  e romana.  5°  edizione  intera- 
mente  rifatta.  Milano.  16°,  pag.  XXXIV,  346  e 

96  tav.  e atlante  di  79  tav. 

HAACK,  F.  Die  Deutschromantiker  in  der  bildenden 
Kunst  des  XIX.  Jahrhunderts.  Gr.  8°.  18  S.  Leip- 
zig, A.  Deichert.  M.  0 75. 

HARTMANN,  K.  O.  Stilkunde.  Mit  12  Vollbildern  und 
179  Textillustr.  8°,  232  S.  Leipzig.  (Sammlung  Gö- 
schen, 80.  Bdch.)  M.  0'8o. 

HAU G WITZ,  Eberhard.  Der  Palatin,  seine  Geschichte 
und  seine  Ruinen.  Roma.  E.  Loescher  e C.  In- 
16  fig.  pag.  XIV,  182. 

HEILMANN,  M.  Kunstleben  und  Zeichenunterricht. 
4°.  17  S.  Berlin,  R.  Gärtner.  M.  1. 

JACQUES,  G.  M.  L’Art  dans  Tout.  (L’Art  decor.,  Mai.) 

JOEL,E.  Kunstgewerbliche  Synagogenschätze.  (Kunst- 
gewerbeblatt, N.  F.,  XII,  8.) 

KAPP,H.  Bildende  Kunst  und  Schule.  8°.  28  S.  (Päda- 
gogische Abhandlungen,  58.)  M.  0*50. 

KENNER,  F.  Bericht  über  römische  Funde  in  Wien  in 
den  Jahren  1896  bis  1900.  Gr.  4°.  VI,  91  S.  mit 
I Taf.  und  93  Abb.  Wien,  W.  Braumüller.  M.  6. 

KOCH,  A.  Eine  kunstgewerbliche  Akademie.  (Deutsche 
Kunst  und  Dec.,  Juni.) 

Kunstgewerbe  fürs  Haus.  Illustr.  Monatszeitschr.  für 
Dilettanten.  Red.  C.  v.  Sivers.  Schm.  Gr.  Fol.  Ber- 
lin, O.  Lienekampf.  Viertel).  M.  4'50. 

KUNZFELD,  Alois.  Der  Zeichenunterricht  an  den 
Bildungsanstalten  für  Lehrer  und  Lehrerinnen. 
(Zeitschrift  f.  Zeichnen-  u.  Kunstunterr.,  6.) 

Lehr-  und  Versuchsanstalt  in  Wien,  Die  k.k.  graphische. 
(Archiv  f.  Buchgew.,  1901,  5.) 

Lettres  inedites  d’Artistes  Francais,  Peintres,  Sculp- 
teurs,  Architectes,  Graveurs  de  XIX.  Siede.  (Nou- 
velles  archives  de  l’art  francais,  1900.  S.  1—388.) 

LÜER,  H.  Die  Entwicklung  in  der  Kunst.  Ein  Erklä- 
rungsversuch. 8°.  71  S.  Strassburg,  J.  H.  E.  Heitz. 
M.  i‘50. 

MELANI,  A.  Les  Essais  d’Art  moderne  en  Italic.  (Re- 
vue des  Arts  dec.,  Mai.) 


MORRIS,  WILL.  Kunstgewerbliches  Sendschreiben. 

Gr.  8°.  25  S.  Leipzig,  H.  Seemann.  M.  2. 
MUTHER,R.  Studien  und  Kritiken.  i.Bd.  1900.  Gr.  8°. 

VII,  417  und  9 S.  Wiener  Verlag.  M.  8. 
MUTHESIUS,  H.  Neues  Ornament  und  neue  Kunst. 
(Decorative  Kunst,  Juni.) 

OLTMANNS,  J.  Form  und  Farbe.  Gr.  8°,  III,  212  S. 
Hamburg,  A.  Janssen,  M.  2. 

PEACOCK,  N.  The  New  Movement  in  Russian  Deco- 
rative Art.  (The  Studio,  g8.) 

REICHEL,  W.  und  WILHELM,  A.  Das  Heiligthum  der 
Artemis  zu  Lusoi.  (Jahreshefte  des  österr.  archäol. 
Institutes,  1901,  S.  i ff.) 

RICCI,  Serafino.  Per  la  storia  dell’  arte  nei  lincei  e nelle 
scuole  superiori  d’Italia.  Milano  1901,  in-8,  pag.  32. 
SCHEFFERS,  O.  Etwas  vom  Zeichenunterricht  auf 
deutschen  Schulen.  (Deutsche  Kunst  u.  Dec.,  Juli.) 
SCHEFFLER,  K.  Die  Kunst  im  Leben  des  Kindes. 
(Decorative  Kunst,  Mai.) 

— Meditationen  über  das  Ornament.  (Decorative 
Kunst,  Juli.) 

SCHMIDKUNZ,  H.  Zur  Ästhetik  der  Wohnung. 

(Zeitschr.  f.  Innendec.,  Mai,  Juni.) 

Höhere  Schulen  und  die  Kunst.  (Deutsche  Kunst  und 
Dec.,  Mai.) 

SCHULTZE-NAUMBURG,  P.  Kunst  und  Kunstpflege. 
Buchschmuck  von  W.  Hessling.  8°.  IV,  120  S. 
Leipzig,  E.  Diederichs.  M.  2. 

SCHUR,  E.  Von  dem  Sinn  und  der  Schönheit  der 
japanischen  Kunst.  Gr.  8°.  37  S.  Leipzig,  H.  See- 
mann. M.  2. 

STREITER,  R.  Gothik  oder  Renaissance.’  (Beilage  zur 
Allg.  Zeitg.,  103/5.) 

TÖPFER,  Aug.  Handwerkerkunst.  (Mittheil.  d.  Gew.- 
Mus.  zu  Bremen,  3.) 

ULBRICH,  A.  Die  Wallfahrtskirche  in  Heiligelinde.  Ein 
Beitrag  zur  Kunstgeschichte  des  XVII.  und  XVIII. 
Jahrhunderts  in  Ostpreussen.  Gr.  8°.  III,  95  S.  m. 
6 Lichtdr.  Strassburg,  J.  H.  E.  Heitz.  (Studien  zur 
deutschen  Kunstgeschichte,  29.)  M.  7. 

VELDE,  H.  van  de.  Die  Renaissance  im  modernen 
Kunstgewerbe.  8°.  148  S.  Berlin,  B.  und  P.  Cassi- 
rer.  M.  4. 

VOLBEHR,  Th.  Das  Verlangen  nach  einer  neuen 
Kunst.  Ein  Vermächtnis  des  XVIII.  Jahrhunderts. 
Buchschmuck  von  H.  Vogeler.  8°,  IV,  114  S.  Leip- 
zig, E.  Diederichs.  M.  2. 

Werkstätten,  Die  vereinigten,  für  Kunst  im  Handwerk 
zu  München.  (Deutsche  Kunst  u.  Dec.,  Juni.) 

WOLFF,  F.  Bernhard  Wenig.  (Deutsche  Kunst  und 
Dec.,  Mai.) 

WOLFRAM,  G.  Die  Entwicklung  des  Lothringischen 
Kunstgewerbes.  (Das  Kunstgewerbe  in  Eisass- 
Lothringen,  10,  II.) 

II.  ARCHITEKTUR,  SCULPTUR. 

Alt-Bremer-Haus.  Essig-Haus.  Histor.  Rückblick  und 
Beschreibung.  Gr.  schm.  8°.  24  S.  m.  13  Abb. 
Bremen,  W.  Valett.  M.  i. 

Was  ist  eine  Basilika?  (Die  kirchliche  Kunst,  8.) 
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BASSERMANN-JORDAN,  E.  Dominicus  Auliczek, 
sein  Leben  und  seine  Kunst.  (Monatsberichte  über 
Kunstwissenschaft  u.  Kunsthandel,  herausgeg.  v. 
Helbing,  I.,  6.) 

Ludwig  Baumann.  (Decorative  Kunst,  Mai.) 

BONE,  H.  A.  The  F'rieze  and  its  Originals.  (The  Art 
Journ.,  May.) 

BREDT,  E.  W.  Fr.  v.  Thiersch’s  „Haus  für  Handel  und 
Gewerbe“  (München).  (Kunst  u.  Handwerk,  8.) 

CHAUVET,  G.  Statues,  Statuettes  et  Figurines  anti- 
ques  de  la  Charente.  In-8°.  15  p.  avec  fig.  Paris, 
Leroux.  (Revue  archeol.) 

CLAUSS,  Jos.  M.  B.  Die  romanischen  Reliquiare  von 
Reiningen  im  Eisass.  Mit  3 Abbldgn.  (Zeitschrift  f. 
Christi.  Kunst,  XIV,  2.) 

COGO,  L.  II  rilievo  architettonico  della  basilica  palla- 
diana  in  Vicenza.  Vicenza  L.  Fabris  e C.  In-q“.  p. 
1 1 e 3 tavole. 

COMMICHAU,  F.  Paul  Lang.  (Deutsche  Kunst  u. 
Dec.,  Juli.) 

DAUN,  B.  Tilmann  Riemenschneider.  (Das  Museum, 
VI,  13.) 

D^CHELETTE,  J.  Les  peintures  murales  du  Forez. 
(Revue  archeol.,  1/2.) 

DENISE,  L.  Albert  Bartholome,  der  Schöpfer  des  Mo- 
nument aux  morts.  (Zeitschr.  f.  bild.  Kunst,  N.  F. 
XII,  8.) 

Die  Denkmäler  in  der  Siegesallee  zu  Berlin.  2 Theile. 
Gr.  Fol.  36  BI.  Berlin,  Amsler  & Ruthardt.  I.  u.  II. 
M.  IO. 

DIESBACH,  M.  de.  Pierre  tombale  (Eglise  de  Belfaux). 
(Fribourg  artistique,  1901,  i.) 

engelmann,  R.  Die  neue  Bronzestatue  aus  Pom- 
peji. (Zeitschr.  f.  bild.  Kunst,  N.  F.,  XII,  8.) 

FLASCH,  A.  Die  sogenannte  Spinnerin,  Erzbild  in  der 
Münchener  Glyptothek.  Gr.  8°.  22  S.  m.  2 Fig.  u. 
2 Taf.  Leipzig,  A.  Deichert.  M.  1-40. 

FRAIPONT,  G.  Die  Blume  und  ihre  decorativen  An- 
wendungen. Fol.  32  Taf.  m.  3 S.  Text.  Plauen, 
Ch.  Stoll.  M.  12-80. 

Friedhcfanlagen,  Die  neuen,  Münchens.  (Allgeih.  Bau- 
ztg.,  1901,  2.) 

GESSLER,  A.  Ferdinand  Hodler.  (Die  Kunst  für  Alle, 
XVI,  16.) 

GRAEVEN,H.  Der  Inderkampf  des  Dionysos  auf  Elfen- 
beinsculpturen.  (Jahreshefte  d.  österr.  archäol.  In- 
stitutes, 1901,  S.  126  ff.) 

HABERT-DYS.  Caprices  decoratifs.  Algues  et  pois- 
sons.  Gr.  4°.  8 Färb.  Bl.  Plauen,  C.  Stoll.  M.  6-40. 

— Caprices  decoratifs  des  paysages.  Gr.  4°.  8 Färb. 
Bl.  Plauen,  C.  Stoll.  M.  6-40. 

HENRICI,  K.  Über  die  Wahrheit  in  der  Architektur. 
(Der  Kunstwart,  16.) 

HOFMANN,  A.  Zur  Stellung  der  Architektur  im  öffent- 
lichen Kunstleben  Deutschlands.  (Deutsche  Bau- 
zeitg.,  36.) 

Hogarth’s  House  at  Chiswick.  (The  House,  July.) 

JAFF6,  F.  Erweiterungsbau  des  Warenhauses  Wert- 
heim in  Berlin.  (Zeitschr.  f.  Innendec.,  Juli.) 

KHNOPFF,  F.  Josef  Hoffmann,  Architect  and  Deco- 
rator.  (The  Studio,  98.) 

LEHMANN,  H.  Der  Meister  des  Schnitzaltars  von 
Brion-Verzaska.  (Anzeiger  f.  Schweiz.  Alterthums- 
kunde, 1900,  4.) 


LIEBENAU,  Th.  v.  Zur  Erhaltung  der  alten  Denk- 
mälerHelvetiens.  (Anzeiger  f.  Schweiz.  Alterthums- 
kunde, 1900,  4.) 

MACCHI,  G.  II  ,,Nuovo  Stile“  nella  decorazione 
murale.  (Arte  ital.  dec.  e ind,  X,  i.) 

MAKOWSKY,  H.  Verrocchio.  Mit  80  Abbldgn.  8°. 
102  S.  Bielefeld,  Velhagen  & Klasing.  (Künstler- 
Monogr.,  52.)  M.  3. 

MONTANDON,  M.  Hans  Sandreuter,  ein  Schweizer 
Künstler.  (Deutsche  Kunst  u.  Dec.,  Juli.) 

MAUCERI,  E.  Giacomo  Serpotta.  (L’Arte,  IV,  3 — 4.) 

NEUMANN.  Die  Reliefs  an  der  Aussenwand  der  Re- 
liquienschatzkammer von  St.  Stephan.  (Wiener 
Dombauvereinsblatt,  III.  Serie,  4.) 

NEUMANN,  W.  A.  Der  Dornauszieher  am  Portale  von 
St.  Stephan.  (Wiener  Dombauvereinsblatt,  3 f.) 

OBRIST,  H.  Die  Zukunft  unserer  Architektur.  (Deco- 
rative Kunst,  Juni.) 

PAZAUREK,  G.  E.  Das  Hospital  von  Kukus.  Eine  Mo- 
numentalwidmung eines  österreichischen  Cavaliers 
der  Barockzeit.  (Wiener  Bauindustriezeitg.,  36.) 

REINACH,  Th.  Les  recentes  decouvertes  de  bronzes 
antiques;  I.  L’Ephebe  de  Cerigotto;  II.  Les  der- 
nieres  fouilles  de  Pompei  par  M.  S.  de  Giacomo. 
(Gaz.  des  Beaux-Arts,  Avril.) 

SCHNEIDER,  C.  K.  Über  Gartenkunst.  (Der  Kunst- 
wart, 14.) 

SEIDEL,  P.  Andreas  Schlüter  als  Bildhauer.  Gr.  8°. 
17  S.  Berlin,  E.  S.  Mittler.  M.  0-50. 

SEMPER,  Hans.  Eine  venetianische  Holztafel  mit 
Beinreliefs  im  Kensington-Museum.  Mit  5 Abbldg. 
(Zeitschrift  f.  christl.  Kunst,  XIV,  2.) 

Some  Old  Norfolk  Houses.  (The  House,  July.) 

SPONSEL,  J.  L.  Das  Reiterdenkmal  Augusts  des 
Starken  und  seine  Modelle.  Gr.8°.  50  S.  m.  6 Abb. 
Dresden,  W.  Baensch.  M.  1-50. 

STEFFEN,  H.  Sterzing  und  die  Erhaltung  der  Bau-  und 
Kunstdenkmäler  Tirols.  (Deutsche  Bauztg.,  32.) 

THIERSCH,  F.  v.  Der  innere  Ausbau  des  neuen  Justiz- 
palastes zu  München.  24  Autogr.  Gr.  Fol.  München, 
L.  Werner.  M.  18. 

TREU,  G.  Bartholomes  Denkmal  für  die  Todten.  (Das 
Museum,  VI,  10.) 

WILAND,  A.  Die  Pferdeschwemme  am  Neuthor  zu 
Salzburg  und  das  Hauptportal  der  Residenz  zu 
Salzburg.  (Wiener  Bauindustriezeitg.,  33.) 

WILHELM,  F.  Alte  Steinkreuze  und  Kreuzsteine  im 
westlichen  Böhmen.  (Mittheil.  d.  k.  k.  Central- 
comm.,  1901,  2.) 

III.  MALEREI.  LACKMALER. 
GLASMALEREI.  MOSAIK 

BERENSON,  B.  The  Drawings  of  Andrea  Mantegna. 
(Monatsberichte  über  Kunstwissenschaft  und 
Kunsthandel,  herausgeg.  v.  Helbing,  I,  6.) 

BERLEPSCH,  H.  E.  v.  Die  decorative  Malerei  der  Re- 
naissance am  bayerischen  Hofe.  (Kunst  u.  Hand- 
werk, 6.) 

BERT  AUX,  E.  Un  Chef- d’ Oeuvre  d’art  byzantin:  Les 
mosaiques  de  Daphni.  (Gaz.  des  Beaux-arts,  Mai.) 

D^CHELETTE,  J.  Les  Peintures  murales  du  Forez. 
8°,  8 p.  et  2 planches.  Paris,  Leroux.  (Extr.  de 
la  Revue  archeol.) 
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FOERSTER,  R.  Studien  zu  Mantegna  und  den  Bildern 
im  Studierzimmer  der  Isabella  Gonzaga.  (Jahrb.  d. 
königl.  preuss.  Kunstsammlung,  XXII,  2.) 

FORBERG,  A.  Moderne  Vorlagen  für  Decorations- 
malerei  im  naturalistischen  Geschmacke.  2.  Ser. 
Fol.  12  Bl.  Berlin,  M.  Spielmeyer.  M.  7‘5o. 

GAEDERTZ,  Th.  Der  Altarschrein  von  Hans  Memling 
im  Dom  zu  Lübeck.  Fol.  III,  9 S.  m.  15  Lichtdr.- 
Taf.  Lübeck,  B.  Nöhring.  M.  25. 

HIGGINS,  Alfred.  On  an  Illuminated  and  Emblazoned 
Copy  of  the  Statutes  from  Edward  III  to  Henry  VI 
illustrating  the  Genealogy  of  the  family  of  Filz- 
wüliam  of  Mablethorpe.  (Archaeologia,  LVII,  i. 
p.  I — 10.) 

LAFARGE.  Le  Retable  d’autel  et  les  Peintures  mura- 
les de  la  chapelle  Notre-Dame-de-Consolation,  ä 
Thiezac,  canton  de  Vie-sur-Cere.  In-8°.  ii  p. 
Aurillac,  imp.  Bacharel. 

Karl  Larsson  und  sein  Heim.  (Decorative  Kunst,  Mai.) 

LUDWIG,  G.  Bonifazio  di  Pitati  da  Verona,  eine  archi- 
valische  Untersuchung.  (Jahrb.  der  königl.  preuss. 
Kunstsamml.,  XXII,  2.) 

MAUS,  O.  Leon  Frederic.  (Artet  Dec.,  5.) 

MELANI,  A.  Suir  Arte  degli  smalti.  (Arte  ital.  dec.  e 
ind.,  X,  3.) 

PLEHN,  A.  L.  Neues  von  der  Emailmalerei.  (Kunst- 
gewerbebl.,  N.  F.  XII,  9.) 

POHL,  C.  Malvorlagen  in  neuzeitlichem  Geschmack. 
I.  Serie.  Fol.  6 Lichtdr.-Taf.  Plauen,  Ch.  Stoll.  M.  6. 

POR,  Ant.  Die  Runkelsteiner  Wandgemälde  in  ihrer 
Beziehung  zur  Geschichte  Ungarns.  (Mittheil.  d. 
k.  k.  Central-Comm.,  1901,  2.) 

SPIELMANN,  M.  H.  The  Portrait  in  Enamel  of  the 
German  Emperor  by  Prof.  Herkomer.  (The  Maga- 
zine of  Art,  June.) 

SWARZENSKI,  G.  Denkmäler  der  süddeutschen  Ma- 
lerei des  frühen  Mittelalters,  i.  Th.  Die  Regens- 
burger Buchmalerei  des  X.  und  XL  Jahrhunderts. 
Studien  zur  Geschichte  der  deutschen  Malerei  des 
frühen  Mittelalters.  Mit  loi  Lichtdr.  auf  35  Taf. 
Gr.  4°,  IX,  228  S.  Leipzig,  K.  W.  Hiersemann.  M.  75. 

VENTURI,  A.  Beato  Angelico  e Benozzo  Gozzoli. 
(L’  Arte,  IV,  i — 2.) 

VESME,  A.  e Pr.  CARTA.  I miniatori  dell’ Apocalisse 
deir  Escuriale.  (L’Arte,  IV,  i — 2.) 

IV.  TEXTILE  KUNST.  COSTUME. 
FESTE.  LEDER-  UND  BUCH- 
BINDER-ARBEITEN K- 

Annuaire  general  de  la  broderie,  passementerie,  den- 
telles,  rubans,  pour  1901;  par  Ch.  Chantel  et 
G.  Viteibo.  In-8°.  XXIX,  1264  p.  avec  grav. 
Paris. 

Annuaire  general  des  draperies,  lainages,  tissus,  nou- 
veautes,  pour  1901;  par  Ch.  Chantel  et  G.  Viterbo. 
In-8°.  XXIX,  1264  p.  avec  grav.  Paris. 

Archiv  für  Buchbinderei  und  verwandte  Geschäfts- 
zweige. Zeitschr.  f.  kunstgew.  u.  handwerksmäss. 
Buchbinderei  etc.  Herausg.  P.  Adam.  I.  Jahrgang. 
April  igoi  bis  März  1902.  12  Hefte.  Lex.  8°.  Halle, 
W.  Knapp.  Subscr.-Preis  ä M.  0*75. 

BÖTTICHER,  G.  Moderne  Tapeten.  (Kunstgewerbebl. 
N.  F.,  XII,  9.) 

BORGMANN,  C.  Gedanken  eines  Buchbinders.  (Zeit- 
schrift f.  Bücherfreunde,  Juni.) 


BRUNS,  M.  Der  Stil  der  modernen  Kleidung.  (Deutsche 
Kunst  u.  Dec.,  Mai.) 

COMMICHAU,  F.  s.  Gr.  II. 

DAY,  L.  F.  Modern  Stencilling.  (The  Art  Journ.,  May.) 

DILLON,  Harold  Arthur,  Viscount.  On  a MS.  Collec- 
tion of  Ordinances  of  Chivalry  of  the  fifteenth 
Century,  belongingto  Lord  Hastings.  (Archaeologia, 
LVII,  1,  p.  29 — 70.) 

An  Old  Venetian  Embroidery.  (The  Art  Journ.,  May.) 

HOFMANN,  R.  Die  vogtländische  Spitzenstickerei  und 
Gardinenindustrie.  38  Lichtdr.-Taf.  Fol.  Plauen, 
Ch.  Stoll.  M.  32. 

— Moderne  Pflanzenornamente  und  Muster  fürTextil- 
tilindustrie.  III.  Serie.  Gr.  Fol.  25  Lichtdr.-Taf. 
Plauen,  Ch.  Stoll.  M.  20. 

HOPF,  C.  Der  kleinasiatische  Gebetsteppich.  (Mittheil, 
d.  Vereines  f.  dec.  Kunst  in  Stuttgart,  1901,  2.) 

KINZER,  H.  u.  A.  WALTER.  Theorie  und  Praxis  der 
Ganz-Damastweberei.  Gr.  8°,  VIII,  104  S.  mit 
6 Abbildgn.  u.  18  Taf.  Braunschweig,  F.  Vieweg  & 
Sohn.  M.  5. 

LOUBIER,  J.  Künstlerische  Leinenbände.  (Archiv  f. 
Buchgewerbe,  1901,  5.) 

— Der  künstlerische  Bucheinband  in  alter  und  neuer 
Zeit.  (Archiv  f.  Buchgewerbe,  1901,  6.) 

MATER,  D.  Les  Tapisseries  de  l’ancienne  collegiale 
Saint-Ursin.  In-8°.  12  p.  et  grav.  Caen,  imp. 

Delesques. 

PARISET,  E.  Histoire  de  la  fabrique  lyonnaise.  Etüde 
sur  le  regime  social  et  economique  de  l’industrie 
de  la  soie  ä Lyon,  depuis  le  XVIe  siede.  In-8°. 
433  p.  Lyon,  imp.  Rey. 

SCHAEFER.  Stickkunst.  (Mittheil.  d.  Gew.-Mus.  zu 
Bremen,  4.) 

SCHULHOF,  W.  Ältere  Buntpapiere.  (Archiv  für  Buch- 
gewerbe, 38.  Bd.,  4.) 

SEDEYN,  Em.  Maroquinerie  d’Art.  (L’Art  dec.,  Mai.) 

Tapisserist,  Der.  Zeitschrift  für  die  Interessen  der 
Tapisserie  und  verwandten  Branchen.  Red. 
W.  Plessner.  1901.  April — Dec.  i8  Nrn.  Gr.  4°.  (Nr.  i. 
II  S.  m.  Abbldgn.)  Berlin,  C.  M.  A.  Müller  & Cie. 
Viertel).  M.  i’50. 

Neue  englische  Wand-  und  Möbelstoffe.  (Decorative 
Kunst,  Mai.) 

V.  SCHRIFT.  DRUCK.  GRAPH. 
KÜNSTE  bo- 

DODGSON,  C.  Englische  Künstlerzeitschriften  1850  — 
1900.  (Die  Graph.  Künste,  1901,  2.) 

FRANKENBURGER,  M.  s.  Gr.  I. 

FRIEDLÄNDER,  M.  J.  Der  deutsche  Holzschnitt  und 
der  deutsche  Kupferstich.  (Das  Museum,  VI,  12.) 

GREMPE,  P.  M.  Ein  Fortschritt  im  Gravirgewerbe. 
(Gewerbebl.  aus  Württemberg,  17.) 

HAMPE,  Th.  Vorlagen  zu  Sonnenuhren  von  Georg 
Brentel.  (Mittheil.  a.  d.  german.  Nat.-Mus.,  igoi, 
P-  3-) 

HERMANN,  G.  Die  deutsche  Karikatur  im  XIX.  Jahr- 
hundert. Mit  6 Kunstbeil.  u.  177  Abbildgn.  8°.  V, 
132  S.  Bielefeld,  Velhagen  & Klasing.  M.  4. 

KAUTZSCH.  Die  Lithographie  als  Kunst.  (Archiv  für 
Buchgewerbe,  38.  Bd.,  4.) 


KEUNE,  J.  B.  Ein  Holzschnitt  des  XV.  Jahrhunderts 
im  Museum  der  Stadt  Metz.  (Das  Kunstgew.  in 
Elsass-Lothringen,  lo,  ii.) 

LEININGEN-WESTERBURG,  K.E.  Graf  zu.  Deutsche 
und  österreichische  Bibliothekzeichen,  Ex  libris. 
Gr.  8°.  XVIII,  6io  S.  m.  Abbildgn.  u.  4 Taf.  Stutt- 
gart, J.  Hoffmann.  M.  i2‘5o. 

— K.  E.  Graf  zu.  German  Book-plates.  Transl;  by 
G.  Ravenscroft  Dennis.  8°,  p.  552.  London,  Bell. 
12  s.  6 d. 

LUTHER,  Joh.  Der  Buchdruck  und  Buchschmuck  der 
alten  Meister.  Gr.  8°.  48  S.  m.  Abbildgn.  Berlin, 
Selbstverlag.  M.  2 50. 

OSBORN,  M.  Edmund  Edel  und  seine  Placate.  (Deut- 
sche Kunst  u.  Dec.,  Mai.) 

PLEHN,  A L.  s.  Gr.  III. 

ROGERS,  W.  S.  A Book  of  the  Poster.  8°,  p.  X,  146. 
London,  Greening.  7 s.  6 d. 

SCHEIKEVITCH,  S.  Adam  Elzheimer;  ses  gravures 
originales;  une  eau-forte  inedite.  (Gazette  des 
Beaux-Arts,  Mai.) 

SPIELMANN,  M.  H.  s.  Gr.  III. 

STEELE,  Robert.  Notice  of  the  Ludus  Triumphorum 
and  some  Early  Italian  Card  Games.  (Archaeologia, 
LVII,  r.  p.  r85  — 200.) 

VOLKMANN, L.  Wege  und  Ziele  der  deutschen  Buch- 
ausstattung. (Archiv  f.  Buchgewerbe,  igoi,  5.) 

WEDMORE,  Fr.  Recent  Etching  and  Engraving.  (The 
Studio,  gg.) 

WEIMAR,  W.  Blumenaufnahmen,  nach  der  Natur 
photographirt.  Fol.  30  Bl.  Lichtdr.  m.  7 S.  Text. 
Frankfurt  a.  M.,  H.  Keller.  M.  15. 

Wiener  Künstlerlithographien.  16  Orig.-Zeichn.  auf 
Steinpap.  Von  Tina  Blau,  Gust.  Croy,  J.  Engelhart 
etc.  Gr.  Fol.  III  S.  Text.  Wien,  Gesellschaft  für 
graph.  Industrie.  M.  8'5o. 

ZARETZKY,  O.  Einige  Nachträge  zu  Merlos  „Ulrich 
Zell“.  (Zeitschr.  f.  Bücherfreunde,  Juni.) 

ZIEGLER,  W.  Die  Techniken  des  Tiefdruckes.  Mit  80 
Illustr.  u.  2 Tiefdruckbeil.  Gr.  8°.  XI,  igi  S.  Halle, 
W.  Knapp.  M.  8. 

VI.  GLAS.  KERAMIK  ^ 

ANGST,  H.  Salomon  Gessner  und  die  Züricher  Por- 
zellanfabrik in  Schoren.  (Anzeiger  f.  Schweiz. 
Alterthumskunde,  igoo,  4.) 

Führer  durch  die  Glas-  und  keramische  Industrie 
Deutschlands.  Gr.  8°.  31  u.  40  S.  Leipzig,  Th.  We- 
ber. M.  4. 

Henri-Deux  Ware.  (The  House,  June.) 

Keramik,  Die  französische.  (Centr.-Bl.  f.  Glas-Ind.  u. 
Keramik,  547.) 

KIRCHNER,  J.  Keramische  Künsteleien.  (Sprech- 
Saal,  21.) 

MOREAU-N^LATON,  E.  Un  precurseur:  Laurent 
Bouvier.  (Art  et  Dec.,  5.) 

PAZAUREK,  G.  E.  Vormärz  und  heute.  Eine  glas- 
geschichtliche Skizze.  (Centralbl.  f.  Glas-Ind.  u. 
Keramik,  548.) 

RIZZO,  Giulio,  Em.  Vaso  campano  con  scena  fliacica. 
(Mittheil.  d.  deutschen  archäol.  Institutes,  Röm. 
Abth.,  XV,  4.) 

SCHNÜTGEN,  Alex.  Emaillirter  Bergkrystallpokal  des 
XIV.  Jahrhunderts.  Mit  Abbildgn.  (Zeitschr.  f. 
Christi.  Kunst,  XIV,  3.) 


S.L.  Masse  auf  Masse  (päte-sur-päte).(Sprech-Saal,  17.) 

TORQUET,  Ch.  Les  Salons  de  igoi.  La  Vitrine  de 
Feure.  (L’Art  decoratif,  Juin.) 

WALCHER  VON  MOLTHEIN,  Alfr.  Ritter.  Em  inter- 
essanter Emenskrug.  (Helblings  Monatsber.  über 
Kunstwissensch.  u.  Kunsthandel,  7.) 

VII.  ARBEITEN  AUS  HOLZ. 
MOBILIEN 

Adam,  Robert  and  James.  The  Decorative  Work  of.  Fol. 
London,  Batsford.  30  s. 

LEVIN,  J.  Neue  Pariser  Architektur  und  Möbel. 
(Zeitschr.  f.  Innendec.,  Mai.) 

LOESCHER,  M.  Neue  Kerbschnittvorlagen  für  An- 
fänger und  Geübtere.  Motive  zum  Zusammen- 
stellen von  Mustern.  Gr.  Fol.  6 Bl.  Stettin,  H.  Dan- 
nenberg & Cie.  M.  5. 

VIII.  EISENARB.  WAFFEN. 
UHREN.  BRONZEN.  ETC. 

BOUILLET,  A.  La  Fabrication  industrielle  des  retables 
en  albätre  (XlVe  — XVe  siecles).  In-8°.  20  p.  et 
grav.  Caen,  Delesques.  (Extr.  du  Bull,  monum.) 

ENGEL,  Bernh.  Nochmals  der  Deutschordens-Hoch- 
meisterschild.  (Zeitschr.  für  histor.  Waffenkunde, 

n,  6.) 

ENGELMANN,  R.  siehe  Gr.  II. 

FISHER,  A.  The  Art  of  true  Enamelling  upon  Metals. 
(The  Studio,  g8.) 

FORRER,  R.  Studienmaterial  zur  Geschichte  der  Mit- 
telalterwaffen. (Zeitschr.  f.  histor.  Waffenkunde, 
II,  6.) 

FRANKENBURGER,  M.  s.  Gr.  I. 

HAMPE,  Th.  s.  Gr.  V. 

HAMPEL, Jos. Ein  Helm  von  der  pannonischen  Reichs- 
grenze. (Zeitschr.  f.  histor.  Waffenkunde,  II,  6.) 

HERZIG,  R.  Der  grosse  Radleuchter  im  Dome  zu 
Hildesheim.  (Zeitschr.  f.  christl.  Kunst,  XIV,  i.) 

HOFMANN,  N.  W.  Neue  Kunstschmiedearbeiten  in 
modernem  Stil.  I.  Ser.  48  Taf.  Orig. -Entwürfe.  Gr. 
4°.  Wien,  F.  Wolfrum  & Cie.  M.  15. 

Old  Household  Mortars.  (The  House,  July.) 

REBER,  B.  Schweizerische  Geschützgiesser  und  Glo- 
ckengiesser  im  Mittelalter.  (Anzeiger  f.  Schweiz. 
Alterthumskunde,  igoo,  4.) 

REIMER,  P.  Aus  französischen  Geschützgiessereien 
unter  Ludwig  XIV.  (Zeitschr.  f.  histor.  Waffen- 
kunde, II,  6.) 

REINACH,  Th.  siehe  Gr.  II. 

RIVETT-CARN AC,  J.  H.  On  some  Specimens  of 
Indian  Metal  Work.  (The  Journal  of  Indian  Art, 
April.) 

ZEMP,  J.  Grille  de  la  Collegiale  de  Saint  Nicolas,  ä 
Fribourg.  (Fribourg  artistique,  igoi,  i.) 

IX.  EMAIL.  GOLDSCHMIEDE- 
KUNST bo- 

BARBIER  DE  MONTAULT,  X.  Le  tresor  de  l’eglise 
abbatiale  de  St.  Mathias  ä Treves.  (Revue  de  l’Art 
ehret.,  Mai,  igoi.) 
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CUNYNGHAME,  H.  H.  On  the  theory  and  practice  of 
Art-Enamelling  upon  metals.  With  Illustr.  Second 
edit.  8°,  p.  212.  London,  Constable.  6 s. 

DALTON,  Ormond  M.  A Byzantine  Silver  Treasure 
from  the  district  of  Kerynia,  Cyprus,  now  preser- 
ved  in  the  British  Museum.  (Archaeologia,  LVII,  i. 
p.  159  — 174.) 

GEFFROY,  G.  Rene  Lalique.  (L’Art  dec.,  Juin.) 
GOWLAND,  W.  Remains  of  a Roman  Silver  Refinery 
at  Silchester.  (Archaeologia,  LVII,  1.  p.113 — 124.) 
MARQUET  DE  VASSELOT,  J.  J.  Le  Tresor  de 
l’abbaye  de  Reichenau.  In-8°.  21  p.  avec  fig.  et  4 
planches.  Paris,  Leroux. 

OSTWALD,  H.  Moderne  deutsche  Goldschmiede- 
kunst. (Westermanns  illustr.  deutsche  Monatshefte, 
März,  April.) 

Über  den  Reliquienschatz  von  St.  Stephan.  (Wiener 
Dombauvereinsblatt,  2.) 

Die  Schmuckwarenindustrie  von  Pforzheim.  (Das 
Handelsmuseum,  16.) 

Some  recent  Examples  of  the  Jewellers  Art  in  France. 
(The  Studio,  gg.) 

STRANGE,  F.  Some  recent  Work  by  Nelson  and 
Edith  Dawson.  (The  Studio,  97.) 

SUPINO,  I.  B.  L’arte  di  Benvenuto  Cellini,  con  nuovi 
documenti  sull’  oreficeria  fiorentina  del  secolo  XVI. 
Firenze  (Alinari).  In-i6°.  Fig.  p.  75  e 1 tavola. 

X.  HERALDIK.  SPHRAGISTIK. 
NUMISMATIK.  GEMMENKUNDE 

BLANCHET,  A.  Les  Camees  de  Bourges.  In-8°.  21  p. 

avec  grav.  et  2 planches.  Caen,  Delesques.  igoo. 
ORTLEB,  A.  u.  G.  Kleines  heraldisches  Lexikon.  Mit 
330  Fig.  Zeichn.  in  Federmanier.  Gr.  8°.  114  u. 
XXXXVIII  S.  Kahla,  B.  Weller.  M.  3. 
PIETRAMELLARA.  Giacomo.  Manuale  araldico  per 
la  lettura  del  blasionario  generale  italiano.  Roma, 
Modes  & Mendel.  In-i6°.  p.  64. 

Zur  Reform  des  Württembergischen  Wappens.  (Ge- 
werbebl.  aus  Württemberg,  21.) 

XI.  AUSSTELLUNGEN.  TOPO- 
GRAPHIE. MUSEO  GRAPHIE^io- 

ANTWERPEN 

ZOBELTITZ,  F.  v.  Das  Plantin-Moretus-Museum 
in  Antwerpen.  (Zeitschr.  f.  Bücherfreunde,  Mai.) 
BERLIN 

Katalog  der  grossen  Berliner  Kunstausstellung 
igoi.  8°.  XIII,  162,  43  und  188  S.  m.  3 Plänen  u. 
Abbldgn.  M.  2. 

— Provinzial-Museum,  Das  märkische,  der  Stadt- 
gemeinde Berlin  von  1874  — 1899.  Mit  einem  An- 
hang, betr.  das  Königsgrab  v.  Seddin.  Festschr.  z. 
25jähr.  Bestehen.  Gr.  4°  . VII,  38  S.  u.  21  Taf. 
Berlin,  P.  Stankiewicz.  M.  5. 

— S.  L.  Ausstellung  von  Erwerbungen  älterer  Ar- 
beiten im  königl.  Kunstgewerbe-Museum  in  Berlin. 
(Sprech-Saal,  18.) 

BUDAPEST 

SZMRECSÄNYI,  M.  Die  Erwerbungen  des  unga- 
rischen Kunstgewerbemuseums  auf  der  Pariser 
Weltausstellung  igoo.  (In  magyar.  Sprache.) 
(Magyar  Iparmüveszet,  1901,  4.) 


DARMSTADT 

Die  Eröffnungsfeier  der  Darmstädter  Ausstellung. 
(Deutsche  Kunst  u.  Dec.,  Juni.) 

— POLACZEK,  E.  Die  Ausstellung  der  Darmstädter 
Künstlercolonie.  (Kunstchronik,  N.  F.,  XII,  30,) 

DRESDEN 

F.  SCH.  Die  decorative  Kunst  auf  der  Dresdener 
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DIE  INTERNATIONALE  KUNSTAUSSTEL- 
LUNG ZU  DRESDEN  1901  h»  VON  PAUL 
SCHUMANN-DRESDEN  h» 

I.  ALLGEMEINES  UND  KUNSTGEWERBE  ,o- 

NTER  den  deutschen  Kunststädten  ist  wohl  nur 
München  imstande,  durch  eigene  Leistungen 
alljährlich  eine  wirklich  sehenswerte  Kunstaus- 
stellung zusammenzubringen,  namentlich  wenn 
man  beansprucht,  nur  Neues  zu  sehen,  was 
nicht  im  Vorjahre  schon  anderswo  zu  sehen 
war.  Aber  das  Bedürfnis,  Kunstausstellungen 
zu  veranstalten,  kümmert  sich  nicht  um  solche 
Möglichkeiten.  Die  Künstler  müssen  ihren 
Kunstmarkt  haben,  und  dieser  braucht  weit 
mehr  Platz,  als  die  Kunsthändler  zu  bieten 
haben.  Der  Wunsch  deutscher  Fürsten,  der  Kunst  in  den  Mauern  ihrer 
Residenzen  eine  Heimstätte  zu  bieten,  der  Ehrgeiz  der  Städte  selbst,  in  den 
Reihen  deutscher  Kunstmittelpunkte  zu  stehen  und  damit  wohl  auch  den 
Fremdenverkehr  an  sich  zu  ziehen,  all  das  trägt  dazu  bei,  das  deutsche 
Kunstausstellungsleben  zu  zerstreuen  und  zu  vervielfachen.  So  haben  wir 
denn  in  diesem  Sommer  in  Deutschland  nicht  weniger  als  fünf  Ausstellungen: 
zwei  in  Berlin,  eine  in  München,  eine  in  Karlsruhe  und  eine  in  Dresden. 
Die  Karlsruher  hat  ihre  Bedeutung  als  Sonderausstellung  (Glasmalerei) ; die 
grosse  Berliner  ist  nur  ein  grosser  Kunstjahrmarkt,  die  dortige  Secessions- 
ausstellung  bildet  dazu  ein  künstlerisches  Gegengewicht,  indes  die 
beschränkten  Räumlichkeiten  ziehen  ihr  bescheidene  Grenzen;  in  München 
ist  die  heilsame  Grenze  zwischen  Kunst  und  Auchkunst  leider  wieder 
beseitigt  worden,  so  dass  die  Ausstellung  neben  dem  Neuen  und  Guten 
eben  auch  viel  Mittelmässiges  bietet,  während  man  zugleich  das  Kunst- 
gewerbe zum  Schaden  des  Gesammteindruckes  wieder  ausgemerzt  hat;  die 
Dresdener  Ausstellung  aber  ist  wiederum,  und  zwar  zum  drittenmale  seit 
1897,  eine  Elite- Ausstellung  nach  verschiedenen  Seiten  hin,  und  trotz  einiger 
Mängel  dürfte  ihr  auch  in  diesem  Jahre  der  Preis  unter  den  deutschen  Aus- 
stellungen zufallen. 

Vor  allem  feiert  in  Dresden  wiederum  die  Kunst  des  Ausstellens  einen 
Triumph.  Man  hat  hier  nicht,  wie  in  Berlin  jetzt  noch  und  früher  überhaupt 
in  Ausstellungen,  das  unangenehme  Gefühl,  in  den  überfüllten  Lagerräumen 
eines  Dutzendkunsthändlers  zu  sein,  sondern  man  hat  die  Empfindung, 
etwa  in  der  Kunstsammlung  eines  reichen  Mäcens  zu  verweilen,  der  seine 
Kunstwerke  mit  Geschmack  und  künstlerischem  Feingefühl  vertheilt  und 
aufgestellt  hat.  Es  ist  schon  ein  Genuss,  in  diesen  Räumen  auch  nur  umher- 
zuwandeln und  nur  die  allgemeinen  grossen  Eindrücke  aufzunehmen.  Da 
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sind  zunächst  die  Gemälde;  obwohl  die  Ausstellung  international  ist,  hat 
man  sich  auf  ungefähr  looo  Ölgemälde,  Aquarelle  und  Pastelle  beschränkt; 
theils  in  grösseren  Sälen,  theils  in  kleinen  intimen  Cabinetten  hängen  sie  fast 
durchgängig  nur  einreihig,  nur  hier  und  da  zu  zweit  übereinander,  also 
höchst  bequem  für  den  Beschauer;  nirgends  sieht  man  den  bekannten 
rothen  Galerieton  der  Wände,  diese  sind  vielmehr  in  mannigfachen  neutralen 
Tönen,  bald  bläulich,  bald  röthlich-grau  oder  in  einem  lichten  Goldton 
gehalten,  während  die  Fussböden  meist  mit  rothgestrichenen  Matten  belegt 
sind.  Hier  und  da  beeinträchtigt  das  leuchtende  Roth  die  Wirkung  eines 
Bildes,  namentlich  in  den  Cabinetten,  die  auch  zum  Theil  für  die 
impressionistisch  auf  Fernwirkung  gemalten  Bilder  zu  klein  sind,  aber  im 
ganzen  wirken  die  Säle  ebenso  künstlerisch  vornehm  und  angenehm  fürs 
Auge,  wie  günstig  für  die  ausgestellten  Gemälde.  Die  Cabinette  reihen  sich 
an  eine  ungemein  edel  gehaltene  Galerie  mit  reliefirten  Pfeilern,  die  sich  in 
der  Mitte  zu  einer  Rotunde  mit  durchbrochener  Kuppel  erweitert.  Sie 
stammt  von  Meister  Wallot  und  rührt  noch  von  der  vorjährigen  Dresdener 
Architekturausstellung  her.  Um  diese  Rotunde  herum  ist  auch  etwas 
Besonderes  geschaffen  worden:  eine  Bildnisausstellung;  während  in  den 
übrigen  Räumen  wie  üblich  die  Gemälde  nach  Ländern  und  Städten 
angeordnet  sind,  sehen  wir  hier  an  fünfzig  Werke  der  Bildniskunst  aller 
Zeiten  und  Länder  vereinigt.  Neben  Rembrandt,  van  Dyck  — die  allerdings 
nicht  besonders  glänzend  vertreten  sind  — Velazquez  und  Morando  finden 
wir  Zuloaga,  Columbano,  Besnard,  Bonnat,  Roybet,  Lavery,  Watts,  Eugene 
Carriere,  Björck,  Evenepoel,  Lenbach,  Kalckreuth,  Koner,  F.  A.  v.  Kaulbach, 
Böhle,  Paul  Kiessling  und  viele  andere  lebende  Meister;  das  Ganze  in  seiner 
Mannigfaltigkeit  und  Vielseitigkeit  der  Auffassungen  der  Bildnismalerei 
hervorragend  interessant  und  lehrreich.  Noch  verdient  der  Wiener  Saal 
mit  seinen  mattgoldenen  Ornamenten  auf  grauer  Wandfläche  wegen  seines 
raffinirt  vornehmen  Geschmacks  besonderer  Erwähnung.  Die  Klimt’sche 
Philosophie,  die  hier  als  Hauptstück  thront,  verdient  unseres  Erachtens 
keineswegs  die  grosse  Aufregung,  die  sich  darob  erhoben  hat.  Dagegen  ist 
sein  Schubert  ein  Wunderwerk  der  Farbe  und  auch  die  köstlichen  nieder- 
österreichischen Volksbilder  von  Andri,  die  geschmackvollen  virtuos 
gemalten  Interieurs  von  Carl  Moll,  Wilhelm  Lists  Thema  in  Weiss 
(Hannaken  im  Sonntagsstaat),  Orliks  japanische  Landschaften  von  köstlicher 
Eigenart  und  Rudolf  Alts  einlässlich  durchgeführte  und  doch  gross 
empfundene  Aquarelle,  endlich  Ludwig  Sigmundts  feingestimmtes  Stadtbild 
Altstadt-Graz  vertreten  Wiens  Secession,  die  sonst  noch  viel  Nach- 
empfundenes und  Unselbständiges  zeigt,  in  würdiger  Weise.  Jedenfalls  aber 
macht  der  Wiener  Saal  als  Ganzes  einen  überraschenden  Eindruck  auf 
jeden  Besucher. 

An  die  Gemäldesäle  schliessen  sich  einerseits  die  Räume  für  die 
keramische  Sonderausstellung  und  einige  Zimmereinrichtungen,  anderseits 
die  graphische  Ausstellung,  letztere  eine  ganz  auserlesene  Sammlung  des 
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Besten,  was  auf  dem  Gebiete  der  Radirung,  der  Lithographie,  des  künst- 
lerischen Farbendrucks  und  des  Originalholzschnittes  in  unseren  Tagen 
geschaffen  worden  ist.  Dieser  werden  wir  eine  besondere  Betrachtung 
widmen.  Im  rückwärtigen  Theile  der  Ausstellungshalle  ist  sodann  zwischen 
dem  Wiener  und  dem  niederländisch-skandinavischen  Saale  das  übrige 
Kunstgewerbe  untergebracht.  Auch  hier  ist  die  Anordnung  besonderer 
Anerkennung  wert:  etwas  abseits  hat  Karl  Gross  einen  besonderen 
grösseren  Verkaufsraum  eingerichtet  und  damit  ermöglicht,  dass  in  den 
eigentlichen  Ausstellungsräumen  nicht  zu  viele,  auserwählte  Stücke  ohne 
Überladung  aufgestellt  werden.  Die  Einrichtung  von  sechs  Oberlicht-Kojen 
im  Kreise  um  den  Schmuckschrank  herum  ist  nicht  minder  originell  und 
angenehm. 

Das  Hauptstück  der  Ausstellungsräume  aber  ist  die  grosse  Haupthalle, 
in  der  wie  schon  1897  und  189g  die  Plastik  untergebracht  ist.  Hier  hat 
Wilhelm  Kreis,  der  jugendliche  Mitarbeiter  Paul  Wallots,  der  geniale 
Schöpfer  der  Bismarck-Säulen,  ein  Meisterstück  der  Raumkunst  geliefert. 
Der  Schwerpunkt  der  Dresdener  Ausstellung  liegt,  wie  hier  gesagt  sei,  in 
der  Plastik  und  zwar  in  der  französischen  und  belgischen.  Der  Director  der 
Dresdener  Sculpturensammlungen  Geheimer  Hofrath  Treu  hat  im  vorigen 
Jahre  aus  dem  unerfreulichen  Chaos  von  Plastik,  das  die  Pariser  Welt- 
ausstellung bot,  mit  scharfem  Blick  ein  paar  hundert  der  besten  Stücke 
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Internationale  Kunstausstellung  zu  Dresden,  Wartezimmer,  entworfen  von  M.  H.  Kühne,  Dresden 


ausgewählt,  und  diese  bilden  nun  in  trefflicher  Aufstellung,  jedes  bequem 
sichtbar,  neben  der  Griffelkunst  die  Hauptanziehung  der  Dresdener 
Ausstellung.  Das  Hauptstück  ist  Bartholomes  gewaltiges  Grabmal  Aux 
morts,  das  in  Paris  inmitten  des  Pere  Lachaise  errichtet  wurde  zum 
Andenken  der  Tausende,  deren  Name  kein  Denkmal  kündet.  Schon  dort  in 
Paris,  im  Freien  zwischen  Bäumen  und  Sträuchern  aufgestellt,  wirkt  das 
Grabmal  mächtig  ergreifend,  aber  im  Dresdener  Ausstellungspalast  ist  die 
Wirkung  noch  mächtiger,  geschlossener,  grösser.  Betritt  man  die  grosse 
Halle  von  der  einfach  gehaltenen  Vorhalle  aus,  so  steht  man  gebannt  vor 
dem  Anblick,  den  man  hier  hat:  die  ganze  Rückwand  nimmt  das  Grabmal 
ein,  überspannt  von  einem  einzigen  mächtigen  Bogen  in  blauer  Majolika, 
davor  ein  halbrundes  Wasserbecken,  in  dessen  dunklem  Wasserspiegel  sich 
das  Grabmal  mit  seinen  stumpfgrünen  Lebensbäumen  zur  Seite  spiegelt, 
während  links  und  rechts  davon  zwei  stilistisch  wohl  durchgebildete  Löwen- 
und  Panthergruppen  von  Gardet  die  Anordnung  abschliessen.  Nicht  recht 
glücklich  sind  die  beiden  Wasserspeier.  Besonders  glücklich  aber  war  der 
Gedanke,  die  eine  Reihe  von  Fenstern  durch  die  Architektur  völlig  zu 
verdecken,  so  dass  der  Raum  jetzt  ein  einheitliches,  ruhiges  Licht  erhält. 
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Internationale  Kunstausstellung  zu  Dresden,  Salon,  entworfen  von  Melichar,  Wien,  ausgeführt  von 

R.  Hoffmann,  Dresden 


Obwohl  er  übrigens  um  ein  Viertel  verkleinert  worden  ist,  wirkt  er  freier 
und  höher  und  dabei  ungemein  weihevoll.  Das  Geheimnis  besteht  in  der 
Anordnung  einiger  grosser  Architekturmotive  und  weniger  kleiner  orna- 
mentaler Motive,  ferner  in  der  einheitlichen,  ganz  ruhigen  Farbenstimmung  — 
Fussboden  dunkelblau,  Wände  unten  braun,  oben  lichtes  Blaugrün  mit 
leichtem  Schimmer  in  grauen  und  goldenen  Tönen  — dazu  ganz  wenige 
Ornamente  in  Gold  und  Roth.  Prachtvoll  stehen  in  den  drei  Nischen  der 
oberen  Balustrade  die  antiken  Frauenstandbilder  aus  Herkulanum,  Zeugnisse 
einer  Plastik,  die  hohe  Würde  mit  decorativer  Wirkung  zu  vereinen  wusste, 
und  wirksam  sind  die  leeren  oberen  Flächen  der  Wände  mit  Bildern 
(Skizzen)  von  Otto  Gussmann  und  Brangwyn  belebt,  die,  ohne  sich  irgendwie 
gegenständlich  vorzudrärigen,  dem  Auge  erfreuliche  Farbenflecke  darbieten. 

Bartholomes  Vorläufer  in  der  Gestaltung  des  grossen  Grabmals  ist 
Canova.  Dieser  lässt  am  Grabmal  der  Erzherzogin  Maria  Christina  in  der 
Augustinerkirche  zu  Wien  die  Trauernden  in  die  Todtenhalle  ziehen, 
Bartholome  aber  lässt  die  dem  Tode  Geweihten  unter  Schmerz  und  furcht- 
barem Weh  in  die  dunkle  Pforte  eintreten,  die  ins  Ungewisse  führt;  auf  der 
anderen  Seite  aber  kniet  und  sitzt  dicht  zusammengedrängt  die  Gruppe  der 
Leidtragenden,  weinend,  jammernd,  das  Antlitz  verhüllend,  die  Hände 
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ausstreckend;  nur  die  Gattin  hat  den  Mann,  der  als  erster  aufrecht  stehend 
hineingeht,  bis  an  die  düstere  Pforte  gebracht,  und  über  die  schwarze 
Schlucht  hinüber,  die  das  Leben  vom  Tode  trennt,  legt  sie  dem  Geliebten 
die  Hand  auf  die  Schulter.  Der  ganze  gewaltige  Schmerz,  der  Bartholome 
beim  Tode  seiner  geliebten  Gattin  packte,  ist  in  diesen  Gruppen  verkörpert. 
Trost  und  Hoffnung  sind  angedeutet  durch  die  untere  Gruppe:  der  Engel 
des  Friedens  hat  die  Platte  vom  Grabe  gehoben:  da  schlummern  Mann  und 
Frau  und  Kind  der  grossen  Stunde  der  Auferstehung  entgegen,  eine  tief 
ergreifende  und  erhebende  Gruppe.  So  ist  Bartholomes  Grabmal  Aux  morts 
nach  der  seelischen  Seite  hin  ein  Meisterwerk  ersten  Ranges;  aber  auch 
formell  ist  es  nicht  minder  gross  und  bedeutend:  zu  den  Gruppen  nackter 
Menschen,  die  von  so  gewaltigen  Empfindungen  bewegt  werden,  bildet  die 
ganz  schmucklose  monumentale  Architektur  einen  mächtig  wirkenden 
Gegensatz  und  dabei  ist  auch  Adolf  Hildebrands  ästhetische  Forderung 
erfüllt,  dass  bei  solchen  Vereinigungen  von  Architektur  und  Plastik  die 
Architektur  als  ein  Theil  der  Reliefdarstellung  wirken,  das  Ganze  alsdann 
aber  womöglich  eine  architektonische  Umrahmung  erhalten  müsse.  Diese 
fehlt  in  Paris,  in  Dresden  ist  sie  da.  Daher  kommt  es  auch,  dass  der 
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Eindruck  in  der  Dresdener  Ausstellung  noch  grösser  ist  als  auf  dem 
Friedhof  Pere  Lachaise  in  Paris. 

Erwähnen  wir  noch,  dass  Constantin  Meunier,  Auguste  Rodin, 
Guillaume  Charlier,  Paul  Dubois,  Emanuel  Fremiet,  Theodor  Riviere, 
der  Russe  Paul  Troubetzkoy,  der  Finne  Ville  Vallgren,  Francois  Rupert 
Carabin  mit  ganzen  Sammlungen  von  Werken  vertreten  sind,  dass  die 
moderne  Medaille  seit  ihrer  glorreichen  Wiedererweckung  durch  Ponscarme 
durch  mehrere  hundert  Stück  von  Oskar  Roty,  Chaplain,  Michel  Cazin, 
Alexander  Charpentier,  Daniel  Dupuis,  E.  Kämpffer  Breslau,  Anton  Scharff, 
Constantin  Starck,  Frau  Antoinette  Vallgren,  Ovide  Yencesse,  Josef 
Kowarzik  und  Felix  Pfeifer  Leipzig  in  ihrer  gesummten  Entwicklung 
der  letzten  30  Jahre  vorgeführt  wird,  dass  ferner  Ernesto  Bazzaro  (das 
Alter),  Pierre  Braecke  (Vergebung),  Pietro  Canonica  (weibliche  Büste), 
Robert  Diez  (schlafendes  Kind),  Bernhard  Heising  (der  verlorene  Sohn), 
Jean  Antoine  Injalbert  (Marmorvase  mit  Nymphen  und  Satyren),  Max 
Klinger  (eine  tief  durchgeistigte  Liszt-Büste),  Victor  Peter  (Löwin  mit 
Jungen),  Saint  Gaudens,  Gaston  und  Lucian  Schnegg,  Stephan  Sinding,  Ede 
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Telcs-Budapest,  Van  der  Stappen,  Ar- 
thur Volkmann  mit  einzelnen  Meister- 
werken vertreten  sind,  so  gibt  schon 
diese  Aufzählung  nur  des  Hervorragend- 
sten unter  den  an  500  plastischen  Werken 
einen  Begriff  von  dem  Reichthum  und 
der  Güte  dieser  Abtheilung  der  Dresdener 
Ausstellung. 

Von  der  einzigartigen  Sonder- 
ausstellung des  1894  zu  früh  ver- 
storbenen Steinzeugbildners  Jean  Carries 
wird  noch  besonders  die  Rede  sein. 

Zunächst  werfen  wir  einen  Blick 
auf  die  kunstgewerbliche  Abtheilung. 
Wie  üblich  sind  einige  Wohnungsein- 
richtungen vorhanden:  ein  Salon  von 
dem  Architekten  Melichar  in  Wien,  ein 
ebensolcher  von  den  Vereinigten  Werk- 
stätten in  München  nach  dem  Entwurf 
von  Bernhard  Pankok,  ein  Lese-  und 
Ruheraum,  entworfen  von  Otto  Guss- 
mann in  Dresden,  ein  Wohn-  und 
Speisezimmer  nach  Entwurf  des  Archi- 
tekten E.  Schaudt  in  Dresden,  ausgeführt 
von  den  Dresdener  Werkstätten  für  Handwerkskunst,  und  ein  Warte- 
zimmer, entworfen  von  dem  Architekten  Max  Hans  Kühne  in  Dresden. 
Abgesehen  von  dem  bürgerlichen  Zimmer  der  Dresdener  Werkstätten 
ist  das  alles  mehr  oder  minder  Luxuskunst;  die  Bestrebungen,  auch  für 
den  vierten  Stand  billige  und  im  Sinne  einer  neuen  deutschen  Volkskunst 
schöne  Zimmereinrichtungen  zu  schaffen,  haben  zunächst  noch  nicht  zu 
haltbaren  Ergebnissen  geführt,  und  solange  die  wirtschaftlichen  Kämpfe 
zwischen  Arbeiterthum  und  Capitalismus  alle  Kräfte  des  vierten  Standes  in 
Anspruch  nehmen,  wird  sich  in  diesem  auch  schwerlich  die  Neigung 
entwickeln,  activ  an  diesen  Bestrebungen  theilzunehmen. 

Das  bürgerliche  Zimmer  von  Wallots  Mitarbeiter  Schaudt  ist  durchaus 
wohnlich  und  anheimelnd;  eine  Sophanische  mit  dreieckigem  Abschluss 
und  ein  erhöhter  Fensterplatz  an  dem  einzigen  grossen  Fenster  mit  Korb- 
bogenabschluss geben  dem  Raume  als  solchem  sein  besonderes  Gepräge; 
das  decorative  Gemälde  mit  der  nackten,  weiblichen  Figur  über  dem  Sopha 
dürfte  vorläufig  noch  über  bürgerliche  Ansprüche  hinausgehen  und  macht 
auch  die  sonst  recht  freundliche,  farbige  Gesammtwirkung  unruhig.  Die 
Möbel  sind  aus  warmtönigem  Ulmenholz  gefertigt,  sie  wirken  etwas  schwer, 
sind  aber  bequem  und,  mit  wenigen  Ausnahmen,  frei  von  überflüssiger 
Ornamentik;  die  Tapeten  von  grünem  Grundton  und  ruhiger  Wirkung,  die 
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Decke,  der  Teppich  u.  s.  w.,  alles  ist  einheitlich  empfunden  und  stimmt  zu 
dem  ganzen  Charakter  des  Zimmers. 

Der  Salon  von  dem  Wiener  Melichar  ist  aus  einem  Preisausschreiben 
des  Dresdener  Möbelfabrikanten  R.Hoffmann  hervorgegangen.  Er  zeigt  die 
ruhige,  vornehme  Eleganz,  die  man  von  einem  solchen  Luxuswohnraume 
erwartet.  Von  den  einzelnen  Stücken,  die  aus  rothem  Mahagoniholz 
hergestellt  sind,  ist  das  Hauptstück  ein  grosses  Compositionsmöbel:  ein 
Ecksopha,  verbunden  mit  Glasschränkchen  und  allerhand  Bequemlichkeiten 
zum  Aufstellen  der  Lampe,  des  Rauchservices  und  ähnlicher  Dinge,  mit 
Schubfächern  u.  s.  w.  In  der  Formengebung  zeigt  sich  ein  ansprechender 
Eklekticismus,  ein  nach  dem  Eleganten  gewandter  Zweckstil,  ohne  grosse 
Eigenart.  Wenn  wir  freilich  zurückblicken  auf  die  Bizarrerien,  die  wir  in 
den  letzten  Jahren  unter  der  Flagge  des  Eigenartigen  hingenommen  haben, 
werden  wir  gegen  solche  Eigenart  etwas  skeptisch  gesinnt  und  ertappen  wir 
uns,  trotz  entschiedener  Sympathien  für  die  Moderne,  auf  dem  Gedanken, 
nicht  zwar,  dass  die  Wiederholung  der  historischen  Stile  auch  weiterhin 
das  Richtige  sein  würde,  aber  doch,  dass  etwas  weniger  künstlerischer 
Individualismus  auf  dem  Gebiete  des  modernen  Möbelwesens  nicht  schaden 
könnte. 

Das  Pankok’sche  Zimmer  weist  in  den  knorrigen,  gebogenen  Streben 
der  Tischplatte,  in  den  wunderlichen,  dreieckigen  Lehnen  der  Stühle, 
in  der  weiten  Ausbauchung  der  Commode  und  in  anderen  Einzelheiten 
Wunderlichkeiten  auf,  über  die  man  nicht  leicht  hinwegkommt,  mag  man 
sonst  auch  der  überaus  feinen,  hellen  Farbenharmonie  (helles  Mahagoni- 
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holz)  und  der  einheitlichen,  sauberen  Durchführung  des  Ganzen  alle  Aner- 
kennung zollen. 

Man  findet  dieselbe  sorgsame  Durchbildung  der  Einzelheiten  in  dem 
Kühne’schen  Vorzimmer,  dagegen  in  den  einfachen  Formen  keinerlei  Extra- 
vaganzen. Stühle,  Bänke,  Tischchen,  Kleiderablagen  u.  s.  w.  sind  bequem  und 
dem  Zwecke  eines  Vor-  und  Warteraumes  entsprechend  ausgestaltet. 
Erfreulich  wirkt  auch  die  architektonische  Ausbildung  des  Raumes  mit  seinen 
harmonischen  Abmessungen  der  Täfelung,  des  Kamins,  der  Abschlussbogen, 
Zwischenwände  u.  s.  w.  und  besonderes  Lob  verdienen  noch  die  ruhigen 
Metallornamente. 

Auch  das  Lesezimmer  von  Otto  Gussmann  ist  in  vieler  Beziehung  der 
Anerkennung  wert.  Dieser  für  das  Decorative  besonders  begabte  Dresdener 

Künstler  ist  auch 
in  diesem  Falle  von 
dem,  worin  er  das 
Meiste  leistet,  von 
der  farbigen  Wir- 
kung ausgegangen. 
Ein  kräftiger  Con- 
trast  zwischen 
warm  und  kalt  ist 

, , ,,  „ , erzielt,  indem  auf 
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Wände,  die  Decke,  die  Möbel,  die  Glasfenster  in  verschiedenen  orangenen 
und  gelben  Tönen  gehalten  wurden,  während  die  halbrunde  Rückwand  mit 
einem  kleinen  — etwas  zu  hoch  angebrachten  — ■ Wasserbecken  aus 
schwarzblaiien  glasirten  Fliesen  hergestellt  ist.  Wenn  die  Vormittagssonne 
mit  ihren  Strahlen  hereinleuchtet,  ist  es  ein  Vergnügen,  in  diesem  lichten 
Raume  zu  verweilen,  dessen 
Wärme  eben  durch  die  kühlen, 
leuchtenden  Fliesen  so  angenehm 
gedämpft  wird.  Die  Stühle  in 
diesem  Zimmer  sind  bequem 
zum  Sitzen,  haben  eine  ver- 
trauenerweckende Schwere  und 
sind  dabei  doch  nicht  ohne  Ele- 
ganz. Nur  hat  der  Reiher  in  der 
Innenwand  der  rundgeführten 
Rücklehne  die  Anbringung  einer 
Handhabe  verhindert,  so  dass 
sich  der  Stuhl  nicht  gerade  leicht 
von  einem  Orte  zum  anderen 
tragen  lässt. 

Von  den  Einzelmöbeln  ist 
etwa  noch  ein  Bücherschrank 
von  Gertrud  Kleinhempel  zu  er- 
wähnen, der,  wie  alle  derartigen 
Arbeiten  dieser  Künstlerin  und 
ihres  Bruders  Erich  Kleinhempel, 

Internationale  Kunstausstellung  zu  Dresden, 
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ausgeführt  ist.  Er  zeichnet  sich  durch  praktischen  und  dabei  anmuthigen  Bau, 
gute  Verhältnisse  und  grosse  Sparsamkeit  der  aufgewendeten  constructiven 
wie  ornamentalen  Mittel  aus.  In  dieser  Einfachheit,  welche  die  meisten 


Möbelder  Dresdener  Werk- 
stätten für  Handwerkskunst 
nach  Entwürfen  von  Erich 
und  Gertrud  Kleinhempel, 
sowie  Margarethe  Junge 
und  anderen  bekunden, 
liegt  ein  gesunder  Zug, 
welcher  Pflege  und  Aner- 
kennung umso  mehr  ver- 
dient, als  dieser  Stil  der  Ein- 
fachheit und  Zweckmässig- 
keit entwicklungsfähig  ist, 
was  man  von  den  bizarren 
,, Einfällen“  anderer  Ge- 
werbskünstler  moderner 
Art  nicht  behaupten  kann. 
Mögen  diese  dem  Indivi- 
dualitätsdrange einzelner 
reicher  Kunstfreunde  genü- 
gen, für  das  grosse  allge- 
meine Bedürfnis  leisten  sie 
schwerlich  Dienste. 


Internationale  Kunstausstellung  zu  Dresden,  Serviette, 
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Von  den  übrigen  Zweigen  des  Kunstgewerbes  steht  die  Keramik  in  der 
Dresdener  Ausstellung  in  erster  Linie;  drei  besondere  Räume  sind  nur  ihren 
Erzeugnissen  gewidmet;  namentlich  sind  Sevres,  Berlin,  Kopenhagen,  die 
Rockwood-Pottery  mit  ihren  köstlichen  Fayence- Vasen,  ferner  englische, 
französische,  holländische,  ungarische,  bayerische  und  sächsische  Fabriken 
mit  ihren  modernen  Erzeugnissen  reich  vertreten  und  nicht  minder  finden 
wir  Werke  von  den  bekannten  Künstlern,  wie  Familie  R.  v,  Heider  (Schon- 
gau i.  B.),  Clement  Massier,  Max  Länger,  Dalpayrat,  Delaherche,  Bigot,  Iris 
Finch,  Fayet,  Schmutz-Baudiss  und  anderen.  Gerade  viel  Neues  sieht  man 
dabei  ja  nicht,  aber  die  Auswahl  aus  der  im  Vorjahr  in  Paris  fast  unüber- 
sehbaren Fülle  keramischer  Erzeugnisse  ist  gut  und  darum  dankenswert. 
Hervorheben  wollen  wir  nur  das  grosse  Relief  ,,Die  Bäcker“  in  farbigem 
Steinzeug  von  Alexander  Charpentier,  das  die  Stadt  Dresden  erworben  hat. 
Den  ersten  Abguss  davon  hat  die  Stadt  Paris  erworben  und  vorläufig  im 
Freien  an  der  Kirche  St.  Germain  des  Pres  aufstellen  lassen.  Es  handelt  sich 
darum,  für  decorative  Grossplastik  ein  wetterbeständiges,  nicht  zu  schwer  zu 
behandelndes  Material  und  einen  Stil  zu  schaffen.  Auch  die  Staatsmanufactur 
zu  Sevres  hat  sich,  indem  sie  das  farbige  Steinzeug  aufnahm,  an  die  Lösung 
dieser  Aufgabe  gemacht  und  in  einer  an  anderthalb  Meter  hohen  Brunnen- 
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säule  wenigstens  technisch  einen  guten  Erfolg  erzielt,  indem  die  beiden 
Stücke  tadellos  aus  dem  Brande  hervorgegangen  sind.  Das  Relief  von 
Charpentier  ist  aus  einzelnen  Fliesen  zusammengesetzt,  deren  Fugen  bei 
dem  geringen  Abstande  in 
der  Ausstellung  noch  stö- 
rend wirken,  indes  bei 
grösserer  Entfernung  im 
Freien  die  Bildwirkung 
des  Ganzen  nicht  beein- 
trächtigen werden.  Der 
Realismus,  mit  dem  die 
beiden  Bäcker  beim  Brot- 
backen dargestellt  sind, 
entbehrt  nicht  eines  gross- 
zügigen Stils,  der  an  ähnli- 
che altpersische  Werke  der 
Fayenceplastik  erinnert  und 
auch  in  der  Farbe  genügt  es 
billigen  Ansprüchen.  Somit 
bildet  dieses  Relief  einen  gu- 
ten Anfang  zur  Lösung  der 
oben  dargelegten  Aufgabe. 

Von  den  Erzeugnissen 
deutscher  Keramik  seien 
wenigstens  die  Gefässe  in 
geflammtem  Steinzeug  von  J.J.  Scharvogel  inMünchen  und  von  HermannMutz 
in  Altona  genannt.  Ohne  directe  Nachahmung  sind  hier  die  Vorzüge  japanischer 
Vasen  erreicht.  Die  Formen  bewegen  sich  in  einfachen  Linien,  die  Glasuren 
sind  farbenreich,  aber  nicht  allzu  glänzend,  so  dass  die  Blumen  darin  aufs 
beste  zur  Geltung  kommen.  Selbstverständlich  thun  dies  am  besten  einzelne 
Blumen-  und  Blütenzweige,  wie  sie  wiederum  die  Japaner  mit  Vorliebe  ver- 
wenden, während  wir  Barbaren  nur  Blumen  in  Massen  in  unsere  V äsen  füllen. 

Auf  dem  Gebiete  des  Glases  ist  nichts  Neues  zu  vermelden.  Die  trotz 
ihrer  schlanken  Höhe  schwer  wirkenden  Gläser  von  Kolo  Moser  sind 
höchstens  geeignet,  die  künstlerischen  Vorzüge  der  allerdings  für  den 
Gebrauch  ungeeigneten  Köpping’schen  Gläser  in  besseres  Licht  zu  stellen. 
Bei  den  Kunstverglasungen  — nach  Entwürfen  von  J.  Goller  und  Otto  Guss- 
mann — darf  anerkannt  werden,  dass  die  Künstler  sich  in  den  Farben,  wie 
im  Gegenständlichen  einer  erfreulichen  Zurückhaltung  beflissen  haben. 
Gerade  auf  diesem  Gebiete  macht  sich  oft  viel  Ausstellungskunstgewerbe 
breit,  bei  dem  die  Künstler  unser  Heim  und  die  Ansprüche,  die  wir  zu  stellen 
berechtigt  sind,  vergessen  haben. 

Gehen  wir  weiter  zur  Metalltechnik  über.  Hier  hat  uns  die  moderne 
Bewegung  bekanntlich  die  Begünstigung  der  reinen  Metalle  gebracht : Arbeiten 


Internationale  Kunstausstellung  zu  Dresden,  Serviette, 
entworfen  von  Otto  Eckmann,  Berlin 


426 


in  Zinn,  in  Messing,  in  getriebenem  Kupfer  werden  bevorzugt.  Man  wird 
sich  bewusst  bleiben  müssen,  dass  die  künstlerischen  Einzelarbeiten  gleich 
einem  Gemälde  auch  nur  dem  Einzelnen  erreichbar  sind,  der  für  ein  Zier- 
stück eine  höhere  Summe 
anlegen  will.  Für  das  grosse 
Bedürfnis  ist  damit  aber 
wenig  gethan.  Immerhin  ist 
auch  auf  dem  Gebiet  des 
Einfachen  und  Billigen  Eini- 
ges erwähnenswert,  so  eini- 
ge sehr  handliche  niedrige 
Leuchter  von  Riemerschmid 
(V.  W.)  und  einige  hohe 
Leuchter  in  Messing  von 
K.  M.  Seifert  & Co.  in  Dres- 
den, nach  Entwurf  von  Ri- 
chard Müller.  Sie  zeigen  den 
modernen  Zweckstil,  der 
auch  das  Material  zur  vollen 
Geltung  bringt.  Diese  Betonung  des  Materials  unter  Verzicht  auf  die  früher 
übliche  Ornamentik  bringt  es  mit  sich,  dass  die  modernen  Metallgefässe  nicht 
selten  etwas  derb  erscheinen,  so  einige  Gefässe  in  getriebenem  Kupfer  von 
Winhart  & Co.  in  München,  nach  Entwürfen  von  Th.  Mangold,  bei  denen 
indes  die  treffliche  Treibtechnik  alle  Anerkennung  verdient.  Bei  den  etwas 
eleganteren  Gefässen  in  Messing  und  Kupfer  von  Wilhelm  und  Lind  in 
München  bewundern  wir  die  treffliche  Patinirung.  Ausgezeichnet  sind  auch 
die  Schalen  aus  Kupfer  mit  glänzender  rother  Patina  von  W.  Elkan  in  Berlin 
und  E.  Berner  in  München;  bisher  besassen  die  Japaner  allein  das  Geheimnis 
dieser  wundervollen  Technik.  Ziemlich  primitiv  im  Entwurf  und  in  der  Technik 
sind  die  Kupferarbeiten  von  J.  Rathbone  in  Liverpool;  bei  einzelnen  Stücken 
sieht  das  Metall  mehr  wie  Steingut  aus.  Es  ist  ja  ein  entschieden  vornehmer 
Zug  unserer  modernen  decorativen  Kunst,  dass  man  nicht  mehr  durch  die 
Kostbarkeit  des  Materials,  sondern  durch  den  künstlerischen  Wurf  wirken  will, 
der  auch  den  geringeren  Stoff  adeln  und  dessen  Vorzüge  herausarbeiten  soll. 
Aber  diese  Aufgabe  stellt  auch  an  die  schöpferische  Kraft  und  das  künst- 
lerische Feingefühl  weit  höhere  Anforderungen.  Im  künstlerischen  Wurf  ist 
Hermann  Obrists  silberne  Doppelschale  ein  gutes  Stück,  indes  warum  ist 
das  Silber  so  patinirt,  dass  es  wie  Eisen  aussieht? 

Über  die  Arbeiten  Henry  van  de  Veldes  ist  nichts  Neues  zu  sagen. 
Bewundernswürdig  ist  an  allen  seinen  Metallarbeiten  — Lampen,  Leuchter, 
elektrische  Beleuchtungskörper,  Servirbrett,  Schmucksachen  — die  unge- 
meine Sicherheit  und  das  Feingefühl,  womit  er  seine  scharf  gebrochenen 
Linien  ebensowohl  im  Grossen  wie  im  Kleinen  beherrscht.  Die  ästhetische 
Theorie,  womit  er  seinen  persönlichen  Stil  als  den  einzig  möglichen  und 
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richtigen  hinstellt,  lesen  wir  als  einen  interessanten  Versuch  mit  Vergnügen, 
ohne  indes  die  Ergebnisse  als  zwingend  und  einwandfrei  anerkennen  zu 
können.  Einstweilen  geben  Van  de  Velde  die  zahllosen  Nachahmer  Recht, 
die  seine  fein  empfundenen 
Linien  vergröbern  und  da- 
mit die  Ermüdung  unserer 
Augen  herbeiführen,  die 
wiederum  nach  Neuem  ver- 
langt. Von  solchen  Nach- 
ahmungen ist  die  Dresdener 
Ausstellung  so  gut  wie  frei. 

Der  metallene  Wandarm 
mit  Laterne  von  Hans  Frie- 
dei - München  (ausgeführt 
von  R.  Kirsch)  ist  eine  selbst- 
ständige ansprechende  Lei- 
stung. Ein  Gleiches  gilt  von 
dem  messingenen  Schirm- 
ständer der  Vereinigten 
Werkstätten  und  dem  Lam- 
penhalter mit  dem  geschickt  modellirten  Hirschkopf  von  Karl  Gross-Dresden. 
Dieser  Künstler,  der  die  gesammte  Auswahl  der  kunstgewerblichen  Gegen- 
stände getroffen  und  die  Aufstellung  geleitet  hat,  ist  für  die  verschiedensten 
Zweige  des  Kunstgewerbes  gleichmässig  begabt.  Schmucksachen,  Geräthe 
in  Silber,  Zinn,  Porzellan,  ein  Hirschfänger  (vom  König  Albert  von  Sachsen 
als  Ehrengabe  für  verdiente  Forstleute  bestellt),  einDamencostüm,  ein  Kamin, 
eine  Thürumrahmung,  elektrische  Luster  und  Tischlampen  — alles  dies  rührt 
von  ihm  her,  und  alle  diese  Entwürfe  zeugen  von  Geschmack  und  Stilgefühl. 

Das  Zinn  haben  ausser  Gross  vor  allem  Münchener  Künstler  wieder 
zu  Ehren  gebracht;  die  Entwürfe  von  Hermann  Gradl  (Uhr  und  Wand- 
brunnen), Berlepsch-Valendas  (Vase)  und  H.  Seb.  Schmidt  (Standuhr)  sind 
von  L.  Lichtinger- München  trefflich  ausgeführt.  Es  ist  übrigens  aus- 
geschlossen, dass  je  das  Zinn  wieder  die  führende  Rolle  auf  dem  Gebiete 
des  Gebrauchsgeräthes  erhalte.  Die  Vorzüge  des  Porzellans  und  des  Stein- 
guts sind  doch  zu  bedeutend,  als  dass  sie  wieder  verdrängt  werden  könnten. 
Aber  für  künstlerische  Einzelstücke  wird  das  Zinn  hoffentlich  seinen  Platz 
behalten.  Nennen  wir  schliesslich  noch  zusammenfassend  als  gute  Stücke: 
eine  gute  Stehlampe  von  Wilhelm  und  Lind,  vortreffliche  Kronleuchter, 
nach  Entwürfen  von  Karl  Gross  und  Bernhard  Wenig  ausgeführt  von 
O.  Schulz-Berlin,  Messinggeräthe  und  Möbelbeschläge  von  Josef  Lasser- 
München,  Beleuchtungskörper  von  v.  Berlepsch-Valendas,  ausgeführt  von 
R.  Kirsch-München,  ein  Schreibzeug  in  grün  patinirtem  Messing  von 
Gurschner-Wien  und  ein  Tintenzeug  von  Riemerschmid,  ausgeführt  von 
Steinicken  und  Lohr-München. 
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Nicht  im  Rahmen  der  modernen  Kunstbewegung  stehen  die  zahlreichen 
tauschirten  und  damascirten  Gefässe  des  Spaniers  Zuloaga,  des  Vaters  des 
neuerdings  bei  uns  bekannt  gewordenen  Malers.  Man  ist  ja  jetzt  nicht  sehr 
geneigt,  derartige  Werke,  die  eine  so  peinliche  Kleinarbeit  voraussetzen, 
nach  Gebür  zu  würdigen,  da  eben  jetzt  der  künstlerische  Wurf  höher  steht, 
als  die  mühsame  Technik.  Indes  dürfen  wir  doch  eben  diese  saubere 
einlässliche  Technik  als  vorzüglich  bezeichnen. 

Mit  Schmucksachen  sind  ausser  Henry  van  de  Velde  noch  H.  Hirzel- 
Berlin,  Nikolaus  Thallmayr,  Karl  Rothmüller  und  Fred  Dunn-München  zur 
Stelle;  daneben  auch  die  Dresdener  Künstler  J.  V.  Cissarz,  Karl  Gross, 
Otto  Fischer,  Erich  und  Gertrud  Kleinhempel  sowie  Margarethe  Junge;  sie 
haben  für  diesen  Zweig  ihrer  Thätigkeit  einen  Mittelpunkt  in  einem  jungen 
vorwärts  strebenden  Dresdener  Juwelier,  Herrn  A.  Berger,  gefunden,  der 
ausschliesslich  ihre  zumeist  recht  ansprechenden  Entwürfe  ausführt. 

Eine  besondere  Abtheilung  in  der  Ausstellung  ist  der  weiblichen  Reform- 
kleidung eingeräumt  worden.  Es  handelt  sich  darum,  das  gesundheitschädi- 
gende Corsett  entbehrlich  zu  machen  und  dabei  dem  Kleide  eine  künst- 
lerische Wirkung  zu  sichern.  Man  weiss,  dass  Henry  van  de  Velde  einen 
Vorstoss  in  dieser  Richtung  gemacht,  aber  mit  seinen  neuen  Kleidern  keinen 
grossen  Erfolg  davongetragen  hat.  Auch  in  Dresden  kann  man  nur  von 
einem  bedingten  Erfolg  sprechen.  Einmal  fehlt  es  an  guten  Büsten,  auf 
denen  die  Kleider  auch  gut  sitzen.  Damit  ist  schon  ein  gutes  Theil  der 
Wirkung  der  Kleider  dahin.  Dann  aber  haben  die  Künstler  der  herrschenden 
Mode  zu  wenig  Concessionen  gemacht.  Schwerlich  werden  die  Frauen  in 
ihrer  Gesammtheit  dazu  zu  bewegen  sein,  plötzlich  alles  das  zu  verlassen, 
was  bisher  leider  für  schön  gegolten  hat,  und  etwas  anzulegen,  was  ihnen 
ungeschickt  erscheint.  Nur  ein  Kleid,  ein  Festgewand  von  Otto  Gussmann, 
dürfte  sowohl  die  Ansprüche  der  Kleidungsreformer  als  auch  die  unserer 
Frauen  an  Eleganz  befriedigen;  hier  wird  man  über  die  mangelnde  Taille 
durch  den  in  eine  lange  Spitze  auslaufenden  Besatz  hinweggetäuscht.  Dieses 
vornehme  Kleid  dürfte  demnach  am  ehesten  die  Reform  den  Damen 
annehmbar  machen. 

Hieran  schliesst  sich  weiter  die  Textilabtheilung,  die  der  Dresdener 
Ausstellung  zu  besonderer  Zierde  gereicht,  da  sie  zwar  nicht  viele,  aber 
darunter  viele  gute  Arbeiten  aufweist.  In  verschiedenen  Räumen  sind  die 
bekannten  Scherrebeker  Teppiche  vertheilt,  die  ja  sämmtlich  nach  Künstler- 
entwürfen gewebt  werden.  Da  sie  ausschliesslich  Bildwirkung  anstreben, 
und  für  den  Wandbehang  gedacht  sind,  so  wenden  sie  sich  an  ein  Bedürfnis, 
das  nicht  allgemein  ist,  und  treten  in  Wettbewerb  mit  gerahmten  Bildern 
aller  Art.  Es  fragt  sich,  ob  ihre  stilistischen  Vorzüge  genügen,  um  diese 
Schwierigkeiten  zu  überwinden  und  ihnen  einen  genügenden  Absatz  zu 
sichern.  Otto  Eckmann,  der  viel  für  Scherrebek  gearbeitet  hat,  ist  auch  mit 
Fussbodenteppichen  (Vereinigte  Smyrnateppichfabriken  Berlin),  Leinen- 
webereien (ausgeführt  von  J.  Fränkel-Neustadt,  Oberschlesien)  und  Tapeten 
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(H,  Engelhard-Mannheim)  vertreten,  die  das  ausgebildete  Stilgefühl  dieses 
vielseitigen  Künstlers  und  seinen  Reichthum  an  Erfindungskraft  bekunden. 
Interessant  ist  die  reiche  Ausstellung  ungarischer  Stickereien  der  Isabella- 
Hausindustrievereini- 
gung  Pressburg.  Es 
ist  ungemein  erfreu- 
lich, wenn  gegenüber 
der  alles  gleichma- 
chenden Mode  auch 
die  einem  bestimm- 
ten Boden  und  Volke 
entsprossene  heim- 
ständige Kunst  nach 
Möglichkeit  erhalten 
und  gefördert  wird. 

Mag  man  auch  mit 
Alois  Riegl  den  dau- 
ernden Erfolg  dieser 
Bestrebungen  be- 
zweifeln, so  sind  die- 
se an  sich  doch  nicht  zu  verwerfen,  und  man  könnte  es  nur  bedauern,  wenn 
die  ungarische  Stickerei,  von  der  wir  hier  so  interessante  Proben  sehen, 
dem  Untergange  geweiht  wäre.  Anderer  Art  sind  die  Ziele  der  Kunstwebe- 
schule des  Berliner  Lettevereines,  für  welche  der  Landschaftsmaler  Walter 
Leistikow  und  Gertrud  Milde  entsprechende  moderne  Entwürfe  geliefert 
haben,  während  für  die  königliche  Kunstklöppelschule  zu  Schneeberg  in 
Sachsen  noch  die  mustergiltig  stilstrengen  Entwürfe  von  Hermann  Eckert- 
Dresden  massgebend  sind.  Nennen  wir  noch  Hans  Christiansen-Darmstadt 
(Teppiche,  Tapeten)  und  die  Damen  Fräulein  Olga  Schirlitz,  Frau  Margarethe 
von  Brauchitsch  (beide  in  München),  Margarethe  Faltin-Dresden  und  Frau 
Hottenroth-Leipzig,  die  mit  zahlreichen  gestickten  Kissen  und  sonstigen 
Stickereien  moderner  Art  vertreten  sind,  so  haben  wir  wohl  die  hauptsächlichen 
Namen  genannt,  die  für  den  Erfolg  der  Textilabtheilung  in  Frage  kommen. 

Schliesslich  sei  noch  den  Bucheinbänden  ein  Wort  gewidmet.  Die 
besten  stammen  von  P.  Kersten-Erlangen,  der  mit  langjähriger  Erfahrung 
in  praktischer  Thätigkeit  eine  vielseitige  Phantasie  innerhalb  der  stilistischen 
Möglichkeiten  entfaltet.  In  der  Hauptsache  geht  er  auf  ein  anmuthig 
bewegtes  Spiel  von  Linien  aus,  das  oft  mit  wenigen  Motiven  reizvolle 
Wirkungen  erzielt.  Nicht  selten  gibt  er  den  Linien  durch  leicht  angedeutete 
Blätter  ein  pflanzlich-decoratives  Gepräge.  Neben  Kerstens  Einbänden 
wirken  die  von  Kolo  Moser  etwas  steif  und  eintönig,  während  die  von 
J.  V.  Cissarz  in  ihrer  feinen  Linienornamentik  das  feinsinnige  Talent 
des  Künstlers  bekunden.  Die  Vorsatzpapiere  von  Erich  Kleinhempel  endlich 
zeigen  liebenswürdige  Streumuster  in  japanischer  Art. 
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Der  Überblick,  den  wir  zum  drittenmale  seit  1897  in  Dresden  über  das 
moderne  Kunstgewerbe  erhalten,  ist  sicherlich  befriedigend.  Allerdings  sind 
wir,  obwohl  durchaus  dem  Modernen  zugewendet,  skeptischer  geworden, 
wie  das  so  der  Lauf  der  Dinge  ist;  die  Thatsache  allein,  dass  ein  Entwurf 
nicht  einem  historischen  Stil  sich  anschliesst,  sondern  eben  modern  ist, 
vermag  uns  nicht  mehr  zu  berücken.  Aber  wir  dürfen,  wenn  wir  auch  im 
Einzelnen  Ausstellungen  zu  machen  haben,  im  Ganzen  doch  einen  Fortschritt 
feststellen. 

Der  blossen  kunstgewerblichen  Einfälle,  der  Ausschreitungen,  welche 
heftige  Kämpfe  für  und  wider  hervorrufen,  sind  weniger  geworden,  und 
es  tritt  mehr  zielbewusstes  Stilgefühl  hervor.  So  bleibt  noch  ein  Wunsch 
vor  allem  übrig:  möge  in  Zukunft  namentlich  die  volksthümliche  Seite  des 
modernen  Kunstgewerbes  noch  etwas  mehr  in  den  Vordergrund  treten. 


DIE  DARMSTÄDTER  KÜNSTLERCOLONIE  h» 
VON  W.  FRED -WIEN  S» 

Architekt  ist  der  eigentliche  Dichter  der  bildenden 
Kunst.“  Diesen  Satz  über  die  Baukunst  hat 
Richard  Wagner  hingeschrieben.  Zum  Bewusst- 
sein seiner  Bedeutung  kommt  in  Italien  jeder.  Die 
Sinne  vermitteln  dort  unweigerlich  den  höchsten 
Eindruck  der  Kunst  durch  Werke  der  Architektur. 
DieRenaissance,  die  als  Sehnsuchtsziel  die  tiefsten 
und  feinst  organisirten  Menschen  gerade  unserer 
Zeit  beherrscht,  verdankt  ihre  harmonische 
Erhabenheit  dem  Umstande,  dass  die  Baukunst 
das  natürliche  Centrum  aller  bildenden  Künste 
war.  Der  Wunsch  Jakob  Burckhardts,  dass  der  Staat  ein  Kunstwerk  werde, 
hatte  zur  Renaissancezeit  in  jener  Umformung  vorzeitige  Erfüllung  gefunden, 
dass  das  Leben  eines  Standes  infolge  des  glücklichen  Anschlusses  von 
Fürsten  und  Nobilen  an  die  Künstlerschaft  einheitlich,  durchdrungen  von 
Dichtung  und  jeder  Form  der  bildenden  Kunst,  selbst  zum  Kunstwerk  wurde. 
Diese  Epoche  durfte  dann  die  historische  Blütezeit  der  Architektur  werden; 
die  Resultate  dieser  Schaffensperiode  wurden  das  höchste  Glück  und  tiefste 
Unglück  aller  späteren  Zeiten.  Denn  der  Anblick  der  florentinischen  Palazzi 
Hess  nie  mehr  einem  schaffenden  Künstler  den  Ansporn  zu  grossen  Thaten 
fehlen.  Keiner  durfte  und  konnte  — selbst  in  der  lässigen  Zeit  der  zweiten 
Hälfte  des  XIX.  Jahrhunderts  — sich  mit  eigenen  Werken  mittlerer  Güte 
zufrieden  geben;  stets  unerreichte  Vorbilder,  ein  steter  Antrieb  für  jeden 
Schaffenden  sind  diese  Werke  geworden  so  wie  die  Zeit,  die  sie  hervor- 
gebracht, ein  unauslöschliches  und  in  seiner  Pracht  nicht  zu  übertreffendes 
Lebensziel  für  alle  künstlerisch  Gearteten  geblieben  ist.  Erst  als  — wie  kurz 
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sind  die  Jahre,  seit  dies  geschehen  ist!  — schüchtern,  unausgesprochen, 
nur  leise  und  immer  wieder  niedergedrückt,  die  Bestrebungen  zu  einer 
zweiten  Renaissance  der  Lebensformen  begannen,  wich  der  Druck,  den  jene 
Werke  übten.  Denn  es  ist  ja  nicht  zu  verkennen,  dass  die  Meisterthaten 
jener  Zeit  nicht  allein 


ein  edler  Antrieb  wa- 
ren, sondern  auch  als 
Schablone  unheilvolle 
Wirkung  übten.  Wo 
aber  die  Künstler,  statt 
aus  sich  heraus  die 
Grösse  vergangener 
Zeiten  zu  erstreben,  die 
Werke  selbst  sclavisch 
copiren  oder  frivol  um- 
zeichnen, ummodeln,  da 
gedeiht  keine  Kunst 
mehr.  Erst  unsere  Ge- 
neration erlebt  das  Neu- 
erwachen der  Archi- 
tektur. 

Die  Förderung  einer 
zeitgemässen  Baukunst 
und  eines  modernen 
Kunsthandwerks,  dem 
ein  möglichst  starker 
deutscher  Einschlag 
nicht  fehlen  sollte,  ist 
wohl  auch  der  wesent- 
liche Zweck  der  Künst- 

lerCOlonie  gewesen,  die  Ausstellung  der  Künstlercolonie  in  Darmstadt,  Ernst  Ludwig-Haus 

der  Grossherzog  Ernst 

Ludwig  von  Hessen  und  bei  Rhein  in  seine  Residenz  berufen  hat,  und  deren 
Ausstellung  im  Mai  dieses  Jahres  eröffnet  worden  ist.  Der  Grossherzog 
hat  sieben  Künstler  berufen;  aus  der  noch  wirren  Menge  von  sich  regenden 
Talenten  hat  er  da  und  dort,  aus  Paris,  München  und  Wien,  einen  Mann 
gewählt  und  ihm  die  Möglichkeit  materiell  unabhängigen  Schaffens  gegeben. 
Nun  sollen  diese  Einem  Ziele  — dem  innigen  Anschluss  von  Kunst  und 
Leben  — zustrebenden  Männer  in  Einer  Colonie  vereinigt,  der  ruhigen 
Residenz  Darmstadt  die  neue  Blüte  des  deutschen  Kunstgewerbes  schenken. 
Ein  Sehnsuchtstraum,  von  vielen  Männern  im  letzten  Jahrhundert  gehegt, 
am  innigsten  von  Friedrich  Nietzsche,  der  Vieles  darüber  schrieb  und  sich 
die  Künstlercolonie  in  Sorrent  dachte,  ist  so,  dank  dem  Grossherzog,  in 
Erfüllung  gegangen. 
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Auf  der  Mathilden- 
höhe steht  die  Colonie. 
DieHäuser  dieser  Künst- 
ler mit  ihrem  Inhalt  an 
W ohnungseinrichtung 
und  Schmuck  jeglicher 
Art,  eine  Gemäldegale- 
rie, eingemeinsamesRe- 
präsentations-  und  Fest- 
haus bilden  nun  die 
Ausstellung,  die  von 
den  Anzeigen  stolz,,  ein 
Document  deutscher 
Kunst“  genannt  wird. 
Man  merkt  den  unge- 
heueren Fortschritt  in 
der  Ausstellungstech- 
nik. Man  begann  be- 
kanntlich vor  fünfzig 
Jahren  in  Weltausstel- 
lungen nach  Völkern, 
und  innerhalb  dieser 
nach  Industriezweigen 
zu  gruppiren;  dann  war 
es  der  grosse  Fortschritt 
der  Pariser  Weltaus- 

Ausstellung  der  Künstlercolonie  in  Darmstadt,  Haus  Olbrich,  Stellung  deS  VOriffen 

Gartenfacaden  ® ö 

Jahres,  dass  nach  Fach- 
gruppen gesondert  wurde  und  erst  innerhalb  dieser  die  nationale  und 
politische  Scheidung  vorgenommen  wurde.  Aber  noch  immer  musste  als 
unumgängliches  Resultat  die  Häufung  von  Ausstellungsgegenständen  ohne 
festen  innerlichen  Zusammenhang  bleiben.  Und  die  Wirkung  auf  den 
Beschauer,  insbesondere  auf  den  Laien,  der  durch  die  Ausstellung  an  neue 
Formen  gewöhnt  werden  sollte,  blieb  unrein,  verwirrend.  Eine  grosse 
Müdigkeit  war  das  erste,  oft  das  vorwiegende  Resultat  eines  Ausstellungs- 
ganges. Das  ist  nun  in  Darmstadt  anders.  Keine  Ausstellung  kann  so 
erzieherisch  wirken  wie  diese.  Vor  allem  gewinnt  der  Beschauer  den 
wahrhaft  künstlerischen  Eindruck  der  Harmonie.  Und  dann  wird  ihm, 
da  in  jedem  Hause  das  abgeschlossene  Werk  eines  Mannes  zu  sehen 
ist,  die  Möglichkeit  zu  persönlichem  Urtheil  gegeben.  Während  für  die 
Abwechslung  und  Individualität  natürlich  dadurch  gesorgt  ist,  dass  die 
verschiedenen  Künstler  in  ihren  Darbietungen  fast  durchwegs  gegensätzliche 
Ziele  verfolgen,  ist  die  innerliche  Einheitlichkeit  dadurch  hergestellt,  dass 
jedes  Haus  nur  eine  künstlerische  Hand  verräth,  von  einem  Manne  bis  ins 


433 


Ausstellung  der  Künstlercolonie  in  Darmstadt,  Haus  Christiansen,  ,, Villa  in  Rosen“ 


kleinste  Detail  ausgeführt  ist.  Wohlthuend  und,  meiner  Ansicht  nach,  das 
Wichtigste  der  ganzen  Ausstellung  aber  ist  es,  dass  in  jedem  Hause  vom 
Fussabstreifer  bis  zum  Schornstein  jedes  Detail  nach  besonderer  Zeichnung 
des  Erbauers  angefertigt  ist.  Keine  alte  Schablone  wurde  verwendet, 
keine  Fabriksware,  wenn  auch  technischer  Art,  benützt.  Man  denke  nur, 
welche  Fülle  von  Ideen,  welcher  Strom  von  Anregungen  so  gewerbe- 
treibenden Handwerkern  zugekommen  ist.  In  dieser  Wirkung,  dass  von  den 
grossen  Industriellen  bis  zum  kleinsten  Töpfer  und  Gärtner  jeder  Einzelne 
an  neues,  exactes,  sorgsames  und  ehrliches  Kunsthandwerk  — das  Wort 
gewinnt  täglich  weiteren  Sinn,  bis  schliesslich  jedes  Handwerk  durch  seine 
Vollendung  zur  Kunst  geworden  ist  — gewöhnt  wurde,  sehe  ich  die 
Bedeutung  der  Künstlercolonie  für  die  Entwicklung  der  deutschen  Kunst. 
Hat  man  in  Darmstadt  beobachtet,  wie  nun  schon  die  Steinguttöpfe  der 
billigsten  Art  mit  gutem  Farbendecor,  mit  peinlich- ehrlichen  Natur- 
stilisirungen  (Blumen  oder  Gräser)  statt  mit  den  obligaten  süssen  Engerin 
geschmückt  werden,  so  versöhnt  man  sich  angesichts  dieser  erzieherischen 
Bedeutung  der  Colonie,  die  sich  auf  jedem  anderen  Gebiete  ebenso  nach- 
weisen  Hesse,  mit  dem  allzustolzen  Titel ; ,,Ein  Document  deutscher  Kunst“. 
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Ausstellung  der  Künstlercolonie  in  Darmstadt,  Haus  Behrens 


Die  erste  Frage,  die  sich  aufdrängt,  ist,  ob  Darmstadt  der  geeignete 
Boden  für  ein  neues  Kunstcentrum  ist.  Man  denkt  an  Weimar,  meint  so 
viel  äussere  politische  und  sociale  Bedeutung  wie  diese  Residenz  hätte 
Darmstadt  auch.  Allein  man  darf  nicht  vergessen,  dass  Weimar  organisch, 
ohne  Programm,  ohne  bewusste  an  Termine  gebundene  Arbeit  die  Stadt 
des  grössten  geistigen  Lebens  Deutschlands  geworden  ist.  In  Darmstadt 
aber  scheint  der  Boden  durch  die  historische  Entwicklung  kaum  bereitet 
zu  sein.  Ein  Gang  durch  die  Stadt  zeigt,  dass  weder  die  Anlage  noch  die 
Einzelarchitekturen  einen  besonderen  localen  oder  doch  national  deutschen 
Charakter  haben.  Natürlich  soll  nicht  behauptet  werden,  dass  die  Rhein- 
lande keine  eigene  künstlerische  Cultur  hätten.  Ja,  ich  hätte  für  die  Zukunft 
der  Colonie  weit  weniger  Besorgnis,  wenn  mehr  hessischer  und  rheinischer 
Charakter  den  dortigen  Arbeitern  innewohnen  würde.  Die  Colonie  trägt 
schliesslich  doch  den  Charakter  der  Treibhauscultur  an  sich.  Die  Archi- 
tektur auf  der  Mathildenhöhe  ist  auf  gepfropft  auf  einen  Boden,  auf 
dem  in  den  abgelaufenen  Jahrhunderten  allerlei  andere,  jetzt  historische, 
Stile  versucht  wurden,  ohne  dass  jemals  der  ausgeworfene  Samen  reife 
Früchte  getragen  hätte,  ohne  dass  die  fremde  Art  mit  der  heimischen 
verwachsen  und  so  wenigstens  aus  dieser  — Mischehe  Fruchtbares 
entstanden  wäre.  Die  Anlage  der  kleinen  Stadt,  die  trotz  aller  Todes- 
ruhe nicht  unschön  ist,  verräth  Einwirkungen  der  Versailler  Zeit.  Die 
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Ausstellung  der  Künstlercolonie  in  Darmstadt,  Haus  Habich,  erbaut  von  Olbrich  und  Habich 


Formen  des  alten  Schlosses,  sowie  insbesondere  die  Plätze  der  Stadt  mit 
den  Monumenten,  die  Art  der  Gärten  — das  weist  nach  Frankreich.  Sonst 
herrscht  wie  selten  in  einer  kleinen  deutschen  Stadt  der  Zopfstil  vor;  nie 
aber  erkennt  man  eine  Weiterentwicklung  durch  längere  Perioden,  ein 
Fortwachsen,  eine  Verbindung.  Viele  Jahrzehnte  scheint  Darmstadt,  ein 
Dornröschen  der  Städtebaukunst,  im  Schlafe  gelegen  zu  sein,  bis  vor  etwa 
sechs  Jahren  der  Grossherzog  und  seine  Gemahlin  ihr  Werk  der  Moderne 
begannen.  Hört  man  nicht  gerade  die  elektrische  Bahn  klingeln,  so  mag 
man  sich  dem  architektonischen  Bilde  zufolge  getrost  um  geraume  Zeit 
zurückdenken.  Denn  selbst  das  neue  Schloss  sieht  nicht  allzu  up-to-date  aus. 
Die  Art  Ashbees  und  Baillie-Scotts  weicht  ja  bekanntlich  sinnfälliger 
Modernität  gerne  aus  und  liebt  es,  alte  Motive  von  der  Tudor-  und  Elisabeth- 
Zeit  constructiv  umzudenken.  Dies  sind  die  letzten  Einflüsse,  denen  Darm- 
stadt ausgesetzt  war;  man  merkt  sie  auf  dem  Wege  zur  Mathildenhöhe 
an  neuen  Villen  in  Sandstein,  die  ganz  englische  Cottages  sind.  Man 
denkt  an  seine  Eindrücke  beim  Aussteigen  aus  der  Bahn  in  Maidenhead 
oder  sonstwo  eine  Stunde  von  London  in  einem  ,,high-class  suburb“.  Weiter 
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schreitend  gelangt  man  an  ein  grosses  Thor,  das  Portal  der  Ausstellung. 
Ein  Zaun  mit  vielen  Placaten  grenzt  dieselbe  ab,  nur  die  schöne  russische 
Kapelle  liegt  innerhalb  des  Bereiches  der  Ausstellung  als  fremdartiger  Bau, 
alles  Übrige  ist  der  Colonie  gewidmet. 

Was  einem  bei  dem  ersten  Gang  durch  die  Colonie  an  Architektur 
auffällt,  stammt  fast  ohne  Ausnahme  von  J.  M.  Olbrich,  nur  das  Haus  des 
Professors  Peter  Behrens  ist  nicht  von  ihm,  sondern  von  Behrens  selbst 
entworfen  und  erbaut.  Es  ist  also  nicht  Parteinahme,  wenn  vor  allem  von 
den  Bauten  Olbrichs  gesprochen  wird.* 

Zuerst  betrachtet  man  natürlich  die  Ausstellungsarchitektur.  Und  da 
ist  das  Seltsame  zu  constatiren,  dass  Olbrich,  dem  man  sonst  zwar 
nicht  immer  Constructives,  aber  jederzeit  graciösen  Einfall  zugestehen 
musste,  hier  versagt  hat.  Das  Äussere  seiner  Kioske,  des  Blumenhauses, 
der  Gemäldegalerie  — der  Katalog  sagt  ,,Haus  für  Flächen-Kunst“  — 
sind  verunglückt.  Zu  seinem  und  seiner  Kunst  Glück  hat  der  Künstler 
eine  Wandlung  zum  Constructiven  mitgemacht.  Deshalb  sind  seine  Wohn- 
häuser in  Darmstadt  so  gut,  deshalb  seine  flüchtigen,  wie  aus  Aquarell- 
skizzen geborenen  Holzbauten  mit  allerlei  Bemalung  und  rein  decorativem 
Facadenornament  so  schlecht.  Da  ist  zum  Beispiel  das  Blumenhaus,  das 
innen  ganz  wundervolle  Arrangements  von  Blumen  in  Verbindung  mit 
Bronzen  enthält,  von  aussen  unsympathisch,  ohne  Rückhalt  in  der  Be- 
deutung; man  wundert  sich  immer  mehr,  wie  Olbrich,  der  so  gerne  das 
Sinnige,  den  innerlichen  Zusammenhang  von  Form  und  Benützungszweck 
betont,  für  Blumen  einen  Raum  schaffen  konnte,  der  durchaus  nicht  auf  die 
zarte  poetische  Innenwirkung  vorbereitet,  sondern  eher  für  jede  andere 
Verwendung  bestimmt  scheint. 

Ebenso  erscheint  mir  der  dreieckige,  allzu  grossflächige  Bau  der 
Gemäldegalerie  verfehlt.  Die  Holzcurven,  die  rechts  und  links,  angeblich 
als  constructive  Stützen  aus  den  Seitenwänden  herauswachsen,  geben 
dem  Bau  die  Form  eines  Wracks.  In  erfreulichem  Gegensätze  zu 
diesen  verfehlten  Bauten  stehen  die  festen,  sozusagen  für  die  Ewigkeit 
bestimmten  Werke.  Da  ist  es  nun  merkwürdig,  zu  beobachten,  dass 
dem  Künstler  gerade  jene  Häuser  am  besten  gelungen  sind,  von  denen 
man  einen  innigen  Zusammenhang  mit  der  Landschaft  verlangt:  die 
Wohnhäuser. 

Steht  man  auf  dem  Abhange,  der  sich  vom  Ernst  Ludwig-Haus,  dem 
gemeinsamen  Arbeits-  und  Repräsentationshaus  der  Colonisten,  zum  Gebäude 
für  Flächenkunst  herab  erstreckt,  so  hat  man  rechts  und  links  in  freier 
Anordnung  das  farbige  Haus  Christiansen,  die  beiden  Häuser  Glückert,  dann 
das  Haus  Habich,  Haus  Keller  und,  etwas  nach  der  Tiefe  des  Raumes  zu 
abgelegen,  das  Haus  Deiters,  diese  alle  ganz  weiss.  Alle  diese  kleinen 
Familienhäuser  fügen  sich  trefflich  in  die  sanfte  Landschaft.  Es  kam  dem 

* Die  Abbildungen  Olbrich’scher  Arbeiten  sind  dem  schönen  Tafelwerke  entnommen,  dessen  i.  und 
2.  Lieferung  im  Verlage  von  E.  Wasmuth  in  Berlin  soeben  erschienen  ist. 
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Talente  Olbrichs  auch  ausgezeichnet  zuhilfe,  dass  das  leicht  bergige  Gebiet 
um  Darmstadt  eine  manchmal  nur  leise,  stellenweise  aber  unverkennbare 
Verwandtschaft  mit  unserem  österreichischen  Wienerwaldgebiet  hat.  So 
konnte  er,  fern  von  dem 
Lande,  in  dem  er  sei- 
nem echt  österreichi- 
schen Wesen  nach  wur- 
zelt, eine  kleine  Stadt 
bauen,  die  dem  Bau- 
charakter nach  gut  in 
unsere  Landschaft  pas- 
sen würde.  Einen  leich- 
ten, heiteren  Eindruck 
verschafft  dem  Bilde  die 
weisse  Verputzung  aller 
Häuser  und  die  Dach- 
bildung. Olbrich  hat  ab- 
wechselnd Sattel-  und 
Giebeldächer  und  auch 
Flachdächer  nach  ita- 
lienischer Manier  (Haus 
Glückert,  Haus  Habich) 
verwendet. 

Es  ist  also  erfreu- 
lich zu  sehen  und  muss, 
trotzdem  es  ja  vorwie- 
gend bei  der  Innenein- 
richtung sinnfällig  wird, 
schon  hier  angemerkt 
werden,  dass  Olbrich 
in  hocherfreulichem  Ge- 
gensätze zu  Wiener  Arbeiten  nun  mehr  Bedacht  auf  die  Construction  nimmt. 
Was  noch  jetzt  an  ihm  stört  und  wohl  auch  die  Ursache  der  Unruhe  und 
Unzuverlässigkeit  mancher  seiner  Arbeiten  ist,  das  ist  das  Schwelgen  in 
vielerlei  Material,  die  Unsicherheit  in  der  Auswahl  des  im  einzelnen  Falle 
nothwendigen  Stoffes.  So  hat  er  für  die  Facaden  seiner  Häuser  durchwegs 
Verputz  gewählt.  Die  weisse  Farbe  wirkt  ja  in  der  That  schön,  im  Frühling 
und  Sommer  fügt  sie  sich  ja  auch  gut  ins  Ortsbild,  aber  im  Winter?  Und 
das  Klima  Mitteldeutschlands  ist  ja  in  der  That  der  Feuchtigkeit  und  Winde 
wegen  nicht  für  zarte  Facaden  geeignet.  Man  vermisst  ausserdem  durch  die 
Anwendung  des  Verputzes  manchmal  die  kräftig-schöne  Wirkung  des 
Steines.  Ein  Haus  soll  ja  nicht  nur  als  Bild,  als  decorative  Fläche  wirken, 
sondern  eine  veritable,  massige  Wirkung  haben.  Das  consequente  Verdecken 
der  Ziegel  durch  den  Verputz  scheint  mir  also  durchaus  nicht  empfehlens- 
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wert.  Die  Facaden  Olbrichs  erhalten  durch  die  Unregelmässigkeit  der 
Fensteranbringung,  der  Portale,  kurz  durch  den  Grundriss  Leben.  Doch 
konnte  das  nicht  genügen;  so  hat  der  Baumeister  in  seinem  eigenen  Hause 

zu  einer  Kachelverkleidung  an 
der  Vorderfacade  gegriffen,  die 
bis  zur  Höhe  des  ersten  Stockes 
reicht;  allein  diese  rein  decora- 
tive,  constructiv  und  logisch  völ- 
lig unbegründete  Verzierung  ist 
fast  so  bedenklich,  wie  die  Glas- 
mosaikmalerei am  Hause  Chri- 
stiansen, für  welches  allerdings 
Olbrich  nur  zur  Hälfte  oder 
zu  einem  noch  geringeren  Theile 
verantwortlich  ist.  Denn  wie 
aus  jedem  Detail  erhellt,  hat  der 
Hausherr  seine  eigenen  Ideen 
und  Wünsche  zum  Ausdrucke 
bringen  wollen  und  deshalb  die 
Olbrich’sche  Architektur  nur  zum 
Rahmen  genommen.  Davon  wird 
ja  noch  zu  sprechen  sein. 

Sympathisch  an  der  Anlage 
der  Olbrich’schen  Häuser  sind 
die  vielen  Gelegenheiten  für  Blu- 
menständer. Kleine  Baikone, 
Terrassen  auf  dem  Dache  geben 
viele  poetische  Gelegenheit,  der 
blühenden  Natur  in  diesen  Künstlerhäusern  zum  Rechte  zu  verhelfen.  Gut 
ist  auch  die  Orientirung  der  einzelnen  Häuser,  die  stets  so  gegen  einander 
gestellt  sind,  dass  sie  trotz  des  engen  Raumes,  den  die  Mathildenhöhe  bot, 
von  überall  aus  freien  Blick  haben,  so  dass  die  Bewohner  sich  in  der  That 
nicht  in  die  Fenster  sehen  können. 

Bei  der  Innenanlage  sind  natürlich  englische  Einflüsse  zu  merken.  Das 
ist  selbstverständlich  kein  Tadel;  es  ginge  ja  gar  nicht  anders.  Die  Concen- 
tration  des  Hauses  in  der  Halle,  die  Vermeidung  der  Corridore  durch  engen 
Anschluss  der  Zimmer  an  das  Stiegenhaus  sind  ja  weniger  künstlerische 
Eigenheiten  als  nothwendige  Resultate  des  Familienhausprincipes. 

Die  Olbrich’schen  Häuser  haben  durchwegs  einen  Fehler:  schlechte 
Stiegen.  Das  hat  seine  Erklärung  im  geringen  Ausmasse  des  zur  Verfügung 
stehenden  Areales,  in  dem  Wunsche,  ein  kleines  Haus  mit  grossen  Räumen 
zu  bauen.  Doch  ist  die  Lösung  nicht  geglückt.  Selbst  im  Olbrich’schen  Hause 
sind,  die  Halle  ausgenommen,  die  Zimmer  unsäglich  klein.  Der  Grundriss 
ist  natürlich  bei  den  verschiedenen  Häusern  verschieden. 
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Das  Haus  Olbrich  konnte  am  besten  eingetheilt  werden.  Es  ist  das 
Haus  eines  Junggesellen,  eines  Künstlers.  Hiemit  sind  die  Bedürfnisse  ausge- 
drückt, ebenso  auch  die  Forderungen,  die  an  den  Grundriss  gestellt  werden. 
Olbrich  hat  folgende  Lösung  ver- 
sucht : Der  Eingang  führt  über  Stu- 
fen auf  eine  Piazzetta,  hinter  der 
das  Speisezimmer  liegt.  Links  vom 
Eingänge  betritt  man  die  Halle, 
den  grössten  Raum,  der  auch  durch 
die  Höhe  (er  geht  durch  zwei 
Stockwerke)  frei  wirkt.  Hier  soll 
das  gesellige  Leben  des  Hauses 
vor  sich  gehen.  Anschliessend  ist 
ein  kleines  Arbeitszimmer,  aus  dem 
ein  zweiter  Ausgang  ins  Freie 
führt.  Geht  man  (nicht  sehr  erfreut) 
die  steile  Holzstiege  hinan,  so 
findet  man  im  ersten  Stock  — 
darmstädtischdeutsch  heisst  das 
noch  immer  Bel-Etage  — Schlaf- 
und  Badezimmer,  sowie  einen 
Wohnraum  mit  Alkoven,  der  auch 
als  Fremdenzimmer  dienen  soll 
und  noch  ein  Fremdenzimmer.  Das 
letzte  Stockwerk  enthält  noch 
Fremdenzimmer  sowie  Diener- 
räume; im  Souterrain  liegt  Küche, 

Waschküche,  Baderaum  für  die 
Dienerschaft.  Diese  Skizze  zeigt,  dass  die  Lösung  noch  nicht  ganz  gelungen 
ist.  Vor  allem  gerathen  alle  Räume  zu  klein.  Dann  fehlt  ein  intimer 
Wohnraum,  wenn  das  Haus  von  wenigen  geselligen  Menschen  bewohnt 
wird,  denen  die  hohe  Halle  bald  zu  weit  erscheint.  Denkt  man  aber  an 
einen  Junggesellen,  so  vermisst  man  die  Räumlichkeiten,  die  einer  so 
vornehmen  Behausung  für  einen  Angehörigen  dieses  Standes  entsprechen: 
Billardsaal,  ein  Zimmer  für  eine  Kartenpartie  oder  Ähnliches.  Es  darf  auch 
nicht  übersehen  werden,  dass  das  Haus  keinen  einzigen  intimen  Empfangs- 
raum hat.  Die  Halle  ist  für  zwei  Menschen  zu  weit;  der  Arbeitsraum  durch 
den  Tisch  ausgefüllt  und  sonst  steht  — das  Speisezimmer  ausgenommen  — 
in  jedem  Raum  ein  Bett;  wo  sollen  also  intime  Gespräche  in  diesem  Hause 
stattfinden?  Nun  ist  diese  Kritik,  wie  jede  Kritik  eines  der  Darmstädter 
Häuser  bald  genug  widerlegt  durch  die  Bemerkung:  Das  Haus  hat  ja  Herr 
Olbrich  für  sich  gebaut;  ihm  passt  es.  Was  wollen  Sie,  Herr  Recensent? 
Nun  hier  ist  eben  die  Zwitterstellung  der  Colonie  als  Wohnort  und  Colonie 
als  Ausstellung.  So  müssen  sich  die  Herren  allerlei  Ausstellungen  gefallen 
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lassen.  Übrigens  haben  sie  ja 
ein  Hilfsmittel  gehabt,  um  den 
kritischen  Beschauer  zur  An- 
legung des  richtigen  Masstabes, 
des  Abmessens  zwischen  künst- 
lerischem Ziel  und  erreichter 
Wirkung  zu  zwingen:  den  Ka- 
talog. Dieses  Mittel  haben  sie 
auch  weidlich  genützt;  das  dicke 
Buch,  das  in  den  einzelnen  Häu- 
sern noch  durch  besondere  Bro- 
schüren ergänzt  wird,  hat  einen 
seltenen  Fehler:  Bs  steht  zu  viel 
darin.  Besonders  Olbrich  hat  sich 
zu  viel  Freiheit  genommen,  sich 
zu  viel  Raum  verstattet.  Auf 
die  Gefahr,  banal  zu  werden, 
muss  hier  das  Wort:  ,, Bilde 
Künstler,  rede  nicht!“  citirt 
werden.  Ich  möchte  mit  diesem 
Tadel  nicht  in  die  Breite  gehen. 
Doch  war  eine  Notiz  darüber 
im  Interesse  der  Künstler  selbst 
geboten.  Beim  Lesen  der  Phra- 
sen des  Kataloges  könnte  einer 
die  Meinung  bekommen,  wo  so 
viele  Worte  sind,  müssen  Werke 
fehlen.  Und  diese  Beurtheilung  wäre  ein  böses  Unrecht.  Olbrich,  der  im 
Kataloge  gerne  poetisch  wird  und  sich  in  Abstractionen  gefällt,  ist  ein  fleissi- 
ger,  einfallsreicher  Künstler,  der  es  nicht  nöthig  hätte  seinen  Interieurs  Phrasen 
mitzugeben  wie  die  folgende:  ,,Das  Wohnzimmer“  — Eine  schwarz-weisse 
Zeichnung.  — Dem  Guten  im  Menschen  eine  Verkörperung  im  Raume  zu 
geben,  war  Motiv  für  alles“  u.  s.  w.  Dabei  ist  der  Raum  weiss-violett  und 
niemals  soll  die  Wirkung  eines  Interieurs  die  einer  Zeichnung  sein  — von  dem 
übrigen  Motivenberichte  gar  nicht  zu  sprechen.  Am  besten  ist  die  Architektur 
Olbrichs  im  Hause  Deiters  gelungen,  dem  kleinsten,  billigsten  und  an- 
spruchlosesten. Wäre  die  Beurtheilung  des  Publicums  rasch,  gerecht  und 
leicht  zu  constatiren,  so  würde  hier  der  Schwerpunkt  der  ganzen  Colonie- 
arbeit  liegen.  Dieses  Haus  vermag  mit  vielem  zu  versöhnen.  Es  ist  ein 
lebensgrosses  Argument  für  den  neuen  Stil.  Hier  erweist  es  sich  nämlich, 
dass  diese  moderne  Art  für  jeden  Menschen  unserer  Generation  taugt. 
In  diesem  Hause,  dessen  Aussenansicht  durch  einen  im  Grundrisse  bedingten 
Flügelbau  eine  Picanterie  enthält,  gibt  es  trotz  des  kleinen  Areales  recht 
grosse  Räume  und  vor  allem:  das  ganze  Haus  enthält  keinen  unwohn- 
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Ausstellung  der  Künstlercolonie  in  Darmstadt,  Haus  Behrens,  Musikzimmer,  ausgeführt  v.  J.  L.  Peter,  Mannheim 


liehen  Platz.  Es  gibt  keine  Corridore,  keine  todten  Winkel.  Vom  Vor- 
raume an  ist  alles  warm,  bewohnbar.  Von  alldem  wird  bei  Charakterisirung 
der  Interieurs  noch  die  Rede  sein.  Den  Abschluss  der  Olbrich’schen  Archi- 
tekturen bilden  das  Theater  und  das  Ernst  Ludwig-Haus.  Das  Festspiel- 
haus, von  aussen  nicht  besonders  merkwürdig,  hat  vor  allem  keine  regel- 
rechte Bühne  und  keinen  regelrechten  Zuschauerraum.  Das  klingt  wie 
Spott,  soll  aber  bei  weitem  keiner  sein,  denn  da  im  Hause  auch  nur  die 
Stimmungskunst  herrschen  soll,  bedurfte  es  grossen  scenischen  Apparates 
ebensowenig  wie  fester,  niet-  und  nagelfester  Sitzreihen.  Theatertechnisch 
eine  wohlthuende  Neuerung  ist  die  tief-violette  Tuchverkleidung,  die  Decke 
und  Wände  weich  und  wundervoll  akustisch  macht. 

Das  Ernst  Ludwig-Haus  soll  den  Mittelpunkt  der  Colonie  bilden.  Es 
ist  ein  langgestreckter  niederer  Bau  geworden,  dessen  Facade  einen  ein- 
zigen Stützpunkt  im  Portale  hat,  das  von  zwei  überlebensgrossen  Figuren 
von  L.  Habich  (Mann  und  Weib)  flankirt  wird.  Allerlei  Ornament  — nicht 
allzu  architektonisch  — verziert  diesen  Eingang.  Der  Grundriss  ist  so 
gehalten,  dass  das  obere  Stockwerk  im  Mittelpunkte  eine  Halle  (für  Aus- 
stellungszwecke) hat  und  rechts  und  links  sich  die  Einzelateliers  anschliessen. 
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die  so  gebaut  sind,  dass  immer  vor  einem  kleinen  Arbeitsraume  das  eigentliche 
Atelier  liegt,  so  dass  ein  Abwägen  der  Distanz  vom  Werke  und  allerlei 
Lichtveränderungen  möglich  sind.  Der  Unterbau  des  Hauses  enthält  die 
gemeinsamen  Fecht-  und  Turnräume,  Junggesellenwohnungen,  Secretariat, 
commercielle  Bureaux  u.  s.  w. 

Es  scheint  durch  die  fast  allzulange  kritische  Betrachtung  Olbrich’scher 
Architektur  dem  zweiten  Künstler  Peter  Behrens  bereits  Unrecht  geschehen 
zu  sein.  Der  Quantität  der  Arbeit  muss  eben  bei  der  Besprechung  wohl  oder 
übel  Recht  werden.  Das  Behrens’sche  Haus  hat  einen  durchwegs  anderen 
Charakter  als  die  Olbrich’schen  Bauten.  Beide  Künstler  sind,  verstehe  ich  sie 
recht,  auf  diese  Constatirung  stolz;  man  kann  sich  kaum  Merkwürdigeres 
vorstellen,  als  diese  beiden  durchwegs  disparaten  Persönlichkeiten  und 
Talente  am  ähnlichen  Werke  arbeiten  zu  sehen.  Die  Colonie  birgt  da  zwei 
Pole  ästhetischer  Eigenart.  Ich  möchte  auch  Behrens  gegenüber  so  wie 
bei  Olbrich  verfahren.  Ich  Überschläge  auch  hier  die  theoretisirenden 
Bemerkungen  der  Kataloge.  Da  sind  Werke,  die  will  ich  getrost  auf  mich 
wirken  lassen. 

Das  Äussere  des  Hauses  ist  eher  von  französischer  Art  als  wie  — bei 
Olbrich  — nach  Italien  weisend.  Die  Geradlinigkeit  der  Conturen  ebenso 
wie  das  Material  und  der  Decor  — Backsteine  mit  aufgelegten  grün-glasirten 
Verblendsteinen  (Lisenen)  — bereiten  auf  den  Eindruck  des  Inneren  vor. 
Hier  ist  alles  streng  und  wo  nicht  hart  und  streng,  doch  feierlich.  Das  Leben 
in  diesem  Hause  soll  festlich  und  gehoben  sein.  ,, Nichts  Alltägliches  wohne 
in  diesem  Hause“  könnte  auf  der  Thür  stehen,  über  der  statt  dessen,  was 
bedeutsam  für  die  Colonie,  aber  doch  etwas  hausbacken,  der  Spruch  zu  lesen  ist : 
,,Steh  fest  mein  Haus  im  Weltgebraus!“.  Das  Behrens’sche  Haus  hat  keine 
Halle,  auch  kein  rechtes  Wohnzimmer.  Stoffe  fehlen  in  diesem  Hause  oft,  sind 
auch  mit  geringen  Ausnahmen  nicht  gewünscht  worden;  Marmor,  Cementund 
Stucco  sollen  den  Räumen  künstlerisches  Gepräge  geben.  Der  festliche  Mittel- 
punkt des  Hauses  ist  das  Musikzimmer.  Hier  ist  alles  prächtig;  Gold  ist  die 
favorisirte  Farbe.  Der  Raum  hat  in  der  That  etwas  vom  florentinischen 
Palazzo.  Ich  will  es  glauben,  ein  Medicäer  unserer  Zeit  müsste  solch  einen 
Raum  haben.  Die  Wandverkleidung  ist  aus  grauem  und  rothem  Marmor,  der 
Parketboden  aus  siebenerlei  Holz;  amerikanischem  Nussbaum-,  Satin-,  Maha- 
goni-, Eichen-,  Palisander-,  Eben-  und  Ahornholz.  Man  kann  sich  die  Farben- 
pracht ungefähr  ausmalen,  wenn  ich  hinzufüge,  dass  die  Decke  massiv  vergoldet 
ist.  Das  Zimmer  zielt  auf  hieratisch  festliche  Wirkung.  Der  Mittelpunkt  ist  natür- 
lich das  Pianoforte  aus  grauem  Ahornholz  mit  schwarzen  Füssen  und  Intarsien 
aus  mancherlei  Holz,  in  der  Form  rechtwinkelig,  sehr  steif,  sehr  würdig. 
Die  Möbel  dieses  Raumes  haben  meist  breite  Armlehnen,  die  Beleuchtungs- 
körper aus  geschmiedeter  Bronze  und  Eisen  sind  massiv,  an  den  Wänden 
gibt  es  blaue  Spiegelgläser  — wer  zweifelt,  dass  dieser  Raum  eine  festliche 
Wirkung  hervorbringt?  Nur  weiss  ich  nicht,  ob  für  so  sehr  gesteigertes 
Leben  nicht  die  Vorbedingung  eine  grössere  Reife  des  Künstlers  wäre,  ob 
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ein  anderer  als  ein  anerkannter  Fürst  des  Lebens  das  Recht  auf  solch’  einen 
Raum  hat,  und  — was  das  Wichtigste  ist  — ob  nicht  eine  so  hehre  und 
getragene  Umgebung  das  Leben  erdrücken  kann,  wie  ein  allzu  prunkvoller 
Rahmen  manches  gute  Bild?  Dabei  ist  der  Zweck  des  Raumes  als  Stätte  der 
Musik  durch  nichts  sinnfällig.  Ja,  der  aufgewendete  Reichthum  scheint 
gerade  als  Umgebung  für  intime  Kammermusik  keineswegs  geeignet.  Der 
allzu  stolze  Prunk  der  Einrichtung  steht  nicht  im  Einklänge  mit  der  edlen 
Wirkung,  die  man  von  Tonharmonien  erwarten  darf.  Dies  ist  ein  Widerspruch, 
der  tief  ins  Wesen  der  Behrens’schen  Kunst  hineinreicht:  oft  und  oft  mangelt 
der  Einklang  zwischen  dem  Interieur  und  dem  Leben,  das  in  ihm  vor  sich 
gehen  soll. 

Ein  ähnliches  Missverhältnis  zeigt  das  Speisezimmer.  Es  ist  ganz  weiss 
gehalten;  Tisch  und  Sessel  sind  lackirt,  die  Platten  aus  lichtem,  polirtem 
Mahagoni,  die  Decke  sowie  die  Beleuchtungskörper  sind  versilbert.  Um 
einen  Ton  lichter  und  heller  als  das  Musikzimmer  macht  auch  dieser  Raum 
einen  ungemein  reichen  Eindruck,  fast  ätherisch,  gar  nicht  der  trotz  aller 
Raffinements  und  ästhetischer  ,, Sentiments“  doch  physiologischen  und 
brutalen  Function  des  Essens  angepasst. 

Man  darf  nicht  glauben,  dass  die  hier  aufgezeigten  Mängel  ihre  Ursache 
in  einem  Talentmangel  des  Künstlers  haben.  Gewiss  nicht;  seine  Ziele  liegen 
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auf  einer  anderen  Bahn.  Er  wünscht  durch  seine  Interieurs  das  Leben  im 
Raume,  die  hier  sich  abspielenden  Begebenheiten  edler  oder  zierlicher  zu 
gestalten.  Er  möchte  das  Alltagsleben  zur  Würde  steigern.  Deshalb  verwendet 
er  kostbares  Material,  schwelgt  in  prunkenden  Farben,  schafft  ernste  Formen. 
Der  Hang  Behrens’,  sein  Haus  auf  einen  festlichen  Ton  zu  stimmen,  hat  eine 
Verkümmerung  der  intimen  Gemächer  hervorgebracht;  die  Kinderzimmer 
des  Hauses  sind  Mansarden,  eng,  nicht  genügend  luftig,  die  Betten  in  die 
schräge  Verdachung  eingebaut.  Allerdings  ist  das  Mobiliar  dann  mit 
raffinirter  Raumausnützung  eingebaut;  keine  Wand  ohne  Kasten,  keine  Ecke 
ohne  praktische  Verwendung.  Die  hübsche  Einrichtung  aus  Naturtannen- 
holz vermag  den  engen  Eindruck  der  Räume  nicht  zu  verwischen. 

Besser,  geräumiger  und  freundlicher  sind  die  Räume  des  Mittel- 
stockes. Hier  ist  vor  allem  viel  Gutes  zu  sagen  über  das  Schlafzimmer  der 
Dame  (mit  einem  zweiten  Kinderzimmer  für  ein  Mädchen  durch  aus- 
gehobene Thüren  vereint).  Dieser  Raum  ist  meines  Erachtens  der  allerbeste 
im  Hause,  einer  der  trefflichsten  in  der  Colonie.  Das  polirte  Citronenholz 
des  Mobiliars  gibt  im  Vereine  mit  der  gelben  Seide  der  Bettüberzüge  einen 
satten  und  hellen  Ton,  der  hier  durch  die  reinen,  ungekünstelten  Formen 
zur  guten,  ungestörten  Geltung  kommt.  Anstossend  ist  das  Schlafzimmer 
des  Hausherrn,  über  das  ich  nichts  Gutes  zu  sagen  habe.  Es  ist  in  violett 
lackirtem  Pappelholz  mit  starren,  ungelenk  anmuthenden  Beschlägen  aus- 
geführt und  macht  einen  peinlich  gewollt  excentrischen,  unruhigen  Eindruck. 
Einfach  und  sympathisch  aber  sind  Bibliothek  und  Atelier,  der  Hausrath  aus 
Natur-Rustenholz  in  dunklen  Tönen  angefertigt,  bequem,  praktisch  mit 
allerlei  guten  Erfindungen  für  den  täglichen  Gebrauch.  Das  Haus  schmücken 
allerlei  leichte  Gewebe,  theils  bunte  Battiks  von  Van  de  Velde,  theils 
Stickereien  von  Frau  Lili  Behrens.  Dass  alle  Entwürfe  des  Hauses  von 
Professor  Peter  Behrens  stammen  (besondere  Erwähnung  verlangen  noch 
Krefelder  Teppiche)  ist  zu  sagen  kaum  erforderlich;  die  hervorragendsten 
Firmen,  die  Behrens’sche  Arbeiten  ausgeführt  haben,  sind  die  Peter’sche 
Hofmöbelfabrik  in  Mannheim,  die  Heymann’sche  in  Hamburg,  die  Alter’sche 
in  Darmstadt. 

In  die  Inneneinrichtung  der  übrigen  Häuser  hat  sich  Olbrich  mit  dem 
jungen  Architekten  Patriz  Huber  getheilt.  Dessen  Talent  scheint  mir  das 
deutscheste  zu  sein.  Er  ist  noch  ein  junger  Mann  und  vielerlei  Entwicklung 
liegt  sicherlich  vor  dem  temperamentvollen  Künstler.  Selbst  in  den 
Arbeiten  der  Colonie  lässt  sich  schon  eine  Entwicklung  erkennen.  Vom 
naturalistischen  Decor  schreitet  Huber  weiter  zum  architektonischen 
Ornament  — übrigens  ein  W^eg,  den  auch  Olbrich  gemacht  hat. 

Was  Huber  noch  fehlt,  ist  der  Sinn  für  zarte,  feminine  Eleganz;  sein 
Wesen  neigt  zu  etwas  schwerer,  breiter  Behaglichkeit.  In  dieser  Linie 
gelingt  ihm  fast  alles,  während  seine  Versuche,  schlank,  zierlich  zu  sein, 
leicht  ungraciös  werden;  da  bekommen  die  Füsse  seiner  Stühle  Spreizungen, 
Schränke  werden  allzu  schmal  u.  s.  w.  Was  ich  an  ihm  schätze,  ist  seine 
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Fähigkeit,  ruhige  Räume  zu  schaffen.  Ich  weiss  wenige  Künstler,  die  so  gut 
gestimmte  Schlafzimmer  zu  bauen  wissen,  wie  die  von  Huber  im  kleinen 
Hause  Glückert.  Die  Entwicklung  Hubers  scheint  mir  in  der  Richtung  zu 
ernsterer  Construction  zu  gehen.  Schon  ist  nicht  allein  die  abnehmende  Vor- 
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liebe  für  malerisches  Ornament  merklich,  sondern 
auch  das  Bestreben  nach  Zusammenfassung  und  Ein- 
heitlichkeit der  Motive.  So  lässt  er  gerne  ein  Motiv 
vielemale  im  Raume  an  verschiedenen  Gegenständen 
und  Materialien  wiederkommen,  sammelt  zerstreute 
Linien  gerne  wieder  in  Mittelpunkten,  um  sie  dann 
logisch  und  correct  wieder  aufzulösen.  Ich  finde  es 
schön  an  seinen  Arbeiten,  dass  er  ein  bescheideneres 
Mass  in  der  Auswahl  kostbarerer  Materiale  zu  halten 
weiss  als  Behrens  und  Olbrich. 

Von  seinen  Arbeiten  scheint  mir  das  kleine  Haus 
Glückert  die  besten  zu  enthalten.  Hier  hat  er  es 
verstanden,  einer  architektonisch  unglücklichen  Halle 
(von  Olbrich)  einen  warmen  Ton  zu  geben,  und  ein 
angegliedertes  Rauchzimmer,  in  blaugrau  gebeiztem 
Eichenholz,  gibt  freundliche  Eindrücke.  In  diesem 
Raume  ist  auch  eine  famose  Wirkung  durch  eine 
Portiere  aus  braunem  Sammt  mit  blaugesticktem 
Fries  erreicht;  solche  decorative  Ideen  geben  über- 
haupt den  Huber’schen  Interieurs  ihren  Reiz.  Im 
Glückert’schen  Hause  ist  allerdings  auch  ein  Ma- 
hagoni-Schlafzimmer zu  sehen,  das,  durch  das  Bett 
mit  den  gedrehten  Schnitzköpfen  zum  Beispiel,  an 
Arbeiten  der  ärgsten  Zeit  erinnert. 

Die  übrigen  Schlafzimmer  des  Hauses  versöhnen  aber  bald  und 
gründlich;  dass  lichte  Mädchenzimmer  mit  einem  freundlichen  Ausbau,  der 
Bett,  Waschkasten  und  Schränke  enthält,  in  hellpolirtem  Ahorn  und  mit 
guter  Stoffapplication  als  Bettdecoration,  sowie  ein  kleines  Birnbaumzimmer, 
das  ganz  einfach,  nur  der  Bequemlichkeit  dient  und  manchen  constructiv 
guten  Zug  hat,  sind  vorbildlich  für  bürgerliche  Häuser.  In  diesem  Sinne  als 
Innenarchitekt  für  warme,  freundliche  Zimmer  von  Alltagsmenschen,  leistet 
Patriz  Huber  Treffliches.  Auch  im  Hause  Habich  ist  ihm  einzelnes  sehr 
gut  gelungen,  so  die  Speisezimmerwand,  die  wir  im  Bilde  bringen. 

Sonst  ist  für  Alltagsmenschen  nicht  aufs  beste  in  Darmstadt  gesorgt. 
Das  lag  zum  Theil  im  Wesen  der  Künstlercolonie.  Vielleicht  ist  aber  auch 
in  dieser  Hinsicht  gesündigt  worden  — insbesondere  die  Demonstration  der 
Ausnahmsstellung  des  Künstlers,  auf  die  der  Katalog  immer  wieder  hinweist, 
ist  bedenklich  — anderseits  gibt  diese  Eigenschaft  der  Coloniehäuser  eine 
gute  Gelegenheit,  die  künstlerische  Eigenart  jedes  der  Colonisten  leicht  zu 
erkennen.  Und  Individualität  der  Wohnräume  ist  eine  oft  ausgesprochene 
Forderung;  nur  zeigt  sich  wiederum  die  Schwierigkeit  des  Ausstellens. 
Am  schroffsten  tritt  all  das  bei  Hans  Christiansen  hervor.  Sein  Haus  heisst 
,,In  Rosen“.  Das  Motiv  der  blühenden  Rose  durchzieht  das  Gebäude; 
überall,  in  tausenderlei  Stilisirung  und  Material  finden  wir  es  wieder. 


Ausstellung  der  Künstler- 
colonie in  Darmstadt,  Mar- 
morbrunnen mit  vergoldeter 
Bronze  im  Hause  Habich 
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Das  Haus,  von  Olbrich  ent- 
worfen, von  Christiansen 
geschmückt,  verkündet  auf 
tausend  Schritte  Distanz  den 
Beruf  seines  Bewohners, 
sein  Lebenscentrum:  die  Ma- 
lerei; alles  ist  hier  farbig. 

Die  Facade  hat  ein  grosses 
Glasmosaikbild,  der  Schorn- 
stein farbiges  Ornament,  die 
Fenster  sind  natürlich  auch 
bunt,  die  Wände,  die  Ka- 
mine, die  Fussböden,  die 
Stoffe  — alles,  alles  wirkt 
nur  durch  Farbe  — die  Form 
ist  dabei  zu  kurz  gekommen. 

Und  ich  muss  sagen,  dass 
manchmal  die  coloristische 
Wirkung  weit  weniger  fein 
ist,  als  man  es  bei  Christian- 
sen gewöhnt  war.  Es  mag 
ja  auch  sein,  dass  nur  für  das  Auge  des  Alltagsmenschen  — der  kritische 
Beschauer  muss  wohl  darauf  verzichten,  sich  selbst  in  jene  Höhe  über  die 
anderen  gewöhnlichen  Menschen  zu  heben,  die  der  Katalog  für  die  Schöpfer 
verlangt  — diese  Summe  im  einzelnen  ja  guter  Farbentöne  und  -Details 
verwirrend  wirkt,  während  es  dem  Wesen  des  Bewohners  gut  entspricht. 

Famos  scheint  mir  in  diesem  Hause  das  Speisezimmer.  Aus  Kirschholz 
(von  der  Schreinerei  Epple  & Ege  in  Stuttgart)  angefertigt,  mit  einem 
Scherrebeker  Teppich  weich  gedeckt,  wirkt  es  vornehm,  ruhig  — selbst 
das  Rosenmotiv  ist  hier  wohlthuend  hell  und  erscheint  nur  reducirt  als 
Intarsia.  Mit  dem  Christiansen’schen  Hause  habe  ich  mich  nicht  befreunden 
können.  Weder  die  Olbrich’sche  Architektur  (die  Halle  ist  hier  monströs, 
die  anderen  Räume  winzig  gerathen),  noch  die  Christiansen’sche  Decoration 
scheint  mir  für  die  Entwicklung  des  modernen  Kunsthandwerkes  einen 
Schritt  nach  vorne  zu  bedeuten;  und  die  positiven  Factoren  der  Entwicklung 
zu  erkennen,  ist  ja  schliesslich  die  kritische  Aufgabe  jeder  Ausstellung, 
jedem  ,,Documente  deutscher  Kunst“  gegenüber. 

Nun  soll  über  die  Olbrich’schen  Interieurs  gesprochen  werden.  Bei 
Gelegenheit  seiner  Architekturen  ist  ja  da  schon  manches  gesagt  worden. 
Sicherlich  hat  die  Bauthätigkeit  den  Künstler  in  den  letzten  Jahren  in  die 
constructive  Richtung  gedrängt,  die  ihm  früher  zu  sehr  fehlte.  Nun,  so  rasch 
lässt  sich  nicht  alles  verbessern,  was  die  Phantasie  eines  temperamentvollen 
Künstlers  ihn  lieben  gelehrt  hat.  Auch  in  Darmstadt,  natürlich  vor  allem  im 
eigenen  Hause,  wo  alle  Laune  verstattet  war  und  Fehler  und  Vorzüge  sich  in 


Ausstellung  der  Künstlercolonie  in  Darmstadt,  Teppich, 
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der  phantastischen 
Ausgestaltung  en- 
ge berühren,  ist 
noch  allerlei  unreif, 
unfertig,  ja  manch- 
mal in  der  That, 
für  den  oberfläch- 
lichen Beschauer 
wenigstens,  con- 
structiv  unbegrün- 
det. Doch  darf  mit 
Nachdruck  be- 
hauptet werden, 
dass  Olbrich  zuver- 
lässiger, vor  allem 

ruhiger  in  der  Farbenwirkung  geworden  ist.  Eine  besondere  Freude  war  es 
mir,  zu  sehen,  dass  er  nun  in  den  Werken  fast  immer,  im  Kataloge  leider 
nicht,  auf  sinnige  allegorische  Wirkungen  verzichtet.  Er  hat  es  gelernt, 
mehr  durch  den  Gesammteindruck,  als  durch  Details  Stimmungen  zu 
erzielen.  Ein  sympathisches  und  für  Olbrichs  künstlerische  Entwicklung 
vielversprechendes  Symptom  ist  seine  jetzige  Vorliebe  für  gerade  Linien 
und  architektonisches  Ornament.  Wer  weiss,  wie  qualvoll  seine  gekrümmten 
halbkreisförmigen  Möbel  gewirkt  haben,  welch  unheilvollen  Einfluss  manche 
seiner  Stilisirungen  auf  Jüngere  ausgeübt  haben,  der  freut  sich  bei  jedem 
Vorhänge  in  Darmstadt,  der  als  einzigen  Schmuck  kleine  Quadrate  in  netter 
Stickerei  zeigt.  Das  Wort  ,,sobre“  zur  Bezeichnung  künstlerischer  Einfachheit, 
das  man  bisher  für  den  ideenreichen  Meister  nicht  anwenden  konnte,  wird 
nun  bald  für  ihn  Geltung  haben. 

Der  dominirende  Raum  bei  Olbrich  ist  die  Halle.  Das  Interieur  ist  um 
den  Kamin,  der  an  der  einzigen  Vollwand  steht,  gebaut,  so  dass  hier  der  sichere 
Stützpunkt  gegeben  ist.  Die  Decke  ist  nicht  aus  Holz,  sondern  einfach  ver- 
putzt, die  Wände  sind  einfärbig  grün  getönt.  Doch  kommt  alle  Farbe,  die 
das  Zimmer  belebt,  nur  von  der  farbig  reichgestickten  Portiere,  die  mächtig 
gross  dem  Hallenfenster  gegenüberliegend  und  so  stets  beleuchtet,  den  Raum 
vom  Arbeitszimmer  abgrenzt.  Im  Zimmer  ist  nur  das  nöthigste  Mobiliar; 
Bibliothek,  Bänke,  Armstühle.  Der  Raum  bleibt  für  die  Bewegung  offen. 
Aller  Reichthum  dieses  Zimmers  ist  auf  den  Kamin  concentrirt.  Der  ist  aus 
lichtem  Urbanomarmor  mit  grossen  Carneolen  verziert.  Ich  finde  dieses 
Decorationsprincip  verfehlt,  dagegen  scheint  es  mir  ein  guter  Einfall,  das 
Clavier  in  die  Höhe  des  zweiten  Stockes  zu  legen,  so  dass  man  unten  wohl  . 
die  Klänge  vernimmt,  aber  das  Technische  des  Spieles  nicht  beobachten 
kann.  Das  anstossende  Arbeitszimmer  ist  vom  silbergrauen  Ton  der  Moire- 
verkleidung beherrscht,  also  sehr  ruhig.  Möbel  und  Wandvertäfelung  aus 
dunkelgrau  polirtem  Ahornholz  unterstützen  diese  Wirkung.  Jenseits  des 


Ausstellung  der  Künstlercolonie  in  Darmstadt,  Tintenfass,  modellirt 
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Hauseinganges  liegt  das  Speisezimmer.  Dieses  Interieur  ist  am  kräftigsten 
gehalten,  einfach,  im  Raume  jedoch  allzu  beschränkt.  Die  Beleuchtung  von 
der  Wand  aus,  die  weisse  Decke,  das  leise  Goldornament  an  den  Wänden, 
die  glatten  hellen  Kirschbaummöbel  geben  dem  Interieur  seinen  Stimmungs- 
wert. Ein  Brunnen  mit  fliessendem  Wasser  vermittelt  den  Eindruck 
heiterer  Freundlichkeit  — der  Raum  ist  ungemein  schön. 

Über  das  Wohnzimmer  im  ersten  Stocke,  die  ,,schwarz-weisse  Zeich- 
nung“ in  Violett  und  Weiss  habe  ich  mich  schon  geäussert.  Auch  hier  findet 
man  allerlei  gute  constructive  Einfälle  (so  ist  an  Thüren  und  Möbeln  die 
violette  Farbe  immer  dann  verwendet,  wenn  bei  der  Benützung  Flecken  zu 
befürchten  wären).  Es  ist  dies  der  Raum,  den  Olbrich  selbst  am  innigsten 
liebt;  und  wiederum  fügt  es  das  Schicksal,  dass  jenes  Werk,  in  das 
der  Schöpfer  verliebt  ist,  dem  kritischem  Betrachter  am  wenigsten 
zusagt. 

Eine  Fülle  technisch-constructiver  Einfälle  bergen  das  Badezimmer  und 
das  Schlafzimmer.  Der  letztere  Raum  ist  eigentlich  ganz  als  Bett  gedacht. 
Dieses  tiefgelegte  Möbel  beherrscht  sowohl  in  der  Form  als  auch  durch  die 
Farbe  des  gelben  Seidenbezuges  den  Raum.  In  das  Einerlei  der  sattgelben 
Farbe  bringt  nur  die  rothe  Verglasung  in  der  Thüre  eine  Abwechslung. 
Hier  soll  eben  Ruhe,  ein  Ton  herrschen.  Die  Schränke  sind  den  Wänden 
eng  angepasst  und  zeichnen  sich  durch  gute  Proportionen  aus.  Im  Bade- 
zimmer sind  die  Details  lustig,  ebenso  im  Schlafraume;  so  sind  als  Klingel- 
knöpfe Fratzen  verwendet.  Sowie  die  bisher  geschilderten  Räume  sind  auch 
die  Fremdenzimmer  alle  auf  je  einen  Ton  gestimmt,  grün,  blau,  roth,  immer 
mit  sorgsamer  Berechnung  des  Lichteinfalls.  Die  Vielfältigkeit  der  Formen 
fällt  angenehm  auf. 

Ich  habe  schon  gesagt,  dass  mir 
das  Haus  Deiters  das  liebste  Werk  der 
Ausstellung  ist.  Hier  war  Olbrich  ge- 
zwungen , sparsam,  also  einfach  zu  sein. 

Es  ist  ihm  auch  gelungen,  die  wenigen 
Räume  dieses  Hauses,  insbesondere 

Ausstellung  der  Künstler-  feines  HchteS  Speisezimmer  un-  Ausstellung  der  Künstler- 

colonie  in  Darmstadt,  Bro-  ^ ^ ^ colonie  in  Darmstadt,  Griff, 
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für  Durchschnittsmenschen  passend  einzurichten.  Durch  dieses  Haus,  diese 
Interieurs  ist  der  offenkundige  Beweis  erbracht,  dass  der  neue  Stil 
nicht  nur  für  Auserwählte,  sondern  jedem  zugänglich  ist.  Das  liebevolle 

Eingehen  auf  Bequemlichkeiten,  die 
heiter  gemüthliche  Stimmung  dieser 
Räume  sind  ein  ausgezeichnetes  Ar- 
gument dafür,  dass  Räume  modern 
sein  können,  ohne  aufreizend  und  ver- 
wirrend zu  sein.  Diese  Interieurs  als 
Beispiel  nehmend,  darf  man  wieder 
die  Forderung  aussprechen,  dass  für 
junge  Menschen  unserer  Generationen 
nicht  auf  historische  Möbelformen 
zurückgegriffen  werde  und  ein  schönes 
Wort  Goethes  (aus  seinen  Gesprächen 
mit  Eckermann)  über  die  Einrichtung 
von  Räumen  in  historischen  Stilen  darf 
man  hiezu  schreiben : ,,In  einemHause, 
wo  so  viele  Zimmer  sind,  dass  man 
einige  derselben  stehen  lässt  und  im 
ganzen  Jahre  nur  drei-,  viermal  hinein- 
kommt, mag  eine  solche  Liebhabe- 
rei hingehen,  und  man  mag  auch  ein 
gothisches  Zimmer  haben,  so  wie  ich  es  ganz  hübsch  finde,  dass  Madame 
Panckaucke  in  Paris  ein  chinesisches  hat.  Allein  ein  Wohnzimmer  mit  so 
fremder  und  veralteter  Umgebung  auszustaffiren,  kann  ich  gar  nicht  loben. 
Es  ist  immer  eine  Art  von  Maskerade,  die  auf  die  Länge  in  keiner  Hinsicht 
wohlthun  kann,  vielmehr  auf  den  Menschen,  der  sich  damit  befasst,  einen 
nachtheiligen  Einfluss  haben  muss.  Denn  so  etwas  steht  im  Widerspruche 
mit  dem  lebendigen  Tage,  in  welchen  wir  gesetzt  sind,  und  wie  es  aus  einer 
leeren  und  hohlen  Gesinnungs-  und  Denkungsweise  hervorgeht,  so  wird  es 
darin  bestärken.“  Diese  Worte  dürfte  man  wohl  als  Motto  über  eine  Geschichte 
des  Kampfes  um  das  neue  Kunsthandwerk  aufnotiren. 

Von  einzelnen  Gegenständen,  Werken  der  Kleinkunst  wäre,  soweit 
Behrens,  Christiansen  und  Olbrich  die  Schöpfer  sind,  noch  viel  zu  berichten. 
Doch  ist  über  die  wesentlichen  Eigenschaften  der  Künstler  schon  genügend 
gehandelt  worden.  Von  Behrens  muss  eine  neue  Schrifttype  besondere 
Erwähnung  finden,  die  von  der  Rudhard’schen  Giesserei  gegossen  wurde, 
von  Olbrich  verdient  ein  neues  Clavier,  auch  in  der  technischen  Anlage  ein 
Novum,  einige  Worte.  Vor  allem  fällt  auf,  dass  der  Bau  nicht  mehr  wie 
früher  auf  schlanken  Füssen  steht,  die  jeden  Augenblick  umzukippen 
drohen.  Man  hat  bei  diesem  Flügel  nicht  mehr  das  peinliche  Gefühl, 
einen  mächtigen  Körper  auf  ungenügendem  Unterbau  ruhen  zu  sehen. 
Das  Clavier  baut  sich  auf  breiten,  bankartigen  Stützen  auf,  steht  also 
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sicher  und  bringt  auch  diese  Impression  hervor.  Eine  zweite  Neuerung  liegt  in 
der  symmetrischen  Anordnung  des  ganzen  Instrumentes,  die  es  zum  Beispiel 
ermöglicht,  den  Deckel  voll,  zur  Hälfte,  zum  Drittel  aufzuklappen,  so  dass 
den  Tönen  beliebige  Schall- 
weite gegeben,  und  das  Spiel 
der  Gesangsstimme  angepasst 
werden  kann.  Der  auch  äusser- 
lich  schöne  Flügel  ist  aus  blau- 
gebeiztem Ahorn  mit  Intarsien. 

Dass  in  Darmstadt  mit  Beize 
und  Farbenverfälschung  des 
Holzes  nicht  gekargt  wird,  hat 
man  wohl  schon  aus  diesem 
Berichte  öfter  mit  Bedauern 
ersehen. 

Im  Bazar  der  Colonie,  so- 
wie verstreut  in  den  Häusern, 
bekommt  man  eine  grosse  Zahl 
von  kleinen  Arbeiten  der  Künst- 
ler zu  sehen.  In  jedem  Hause 
ist  ja  der  Tisch  gedeckt,  Glä- 
ser, Bestecke,  Servietten  zei- 
gen die  künstlerische  Indivi- 
dualität der  einzelnen  Schö- 
pfer. Dass  es  ein  ganz  beson- 
deres Gefühl  war,  bei  Tisch 
zu  sitzen  und  aus  Gläsern  zu 
trinken,  von  Tellern  zu  essen,  Bestecke  zu  benützen,  die  insgesammt  dem 
künstlerischen  Sinne  eines  Mannes  — Olbrich  — entstammten,  kann  man, 
ohne  pathetisch  zu  werden,  mit  Freude  zugeben.  Von  sonstigen  Arbeiten 
möchte  ich  insbesondere  die  Kleiderstoffe  von  Professor  Hans  Christiansen 
erwähnen,  die  ganz  vorzügliche  Farbentöne  aufweisen. 

Sehr  Schönes  ist  in  der  Colonie  an  Kleinplastik  und  Schmuck  geleistet 
worden.  Es  wäre  ungerecht,  Habich  und  Bosselt  nur  kurz  als  Mitglieder  der 
Colonie  zu  erwähnen;  weit  mehr  als  der  oberflächliche  Besucher  meint, 
tragen  ihre  Werke  zum  Ansehen  der  Colonie  bei.  Was  Habich  an  Bronzen, 
Figuren  und  Brunnen  geleistet  hat,  ist  tief  künstlerisches,  feines  Werk.  Eine 
edle  Ruhe,  etwas  wahrhaft  Antikes,  ist  in  seinen  Figuren  rein  und  streng 
ausgeprägt.  Dabei  hat  er  einen  enormen  Sinn  für  moderne  Verwendung 
allerlei  ,, Tricks“.  Er  hat  viele  und  gute,  witzige  Ideen.  (Seine  Glühkörper 
tragen  zum  Beispiel  sowohl  über  dem  Glühkörper,  als  unten  an  der  Schale, 
Spiegel  zur  Reflexerzeugung;  oder  ein  Brunnen  ist  so  weit  mit  Wasser 
gefüllt,  dass  eine  Bronzefigur,  die  auf  einem  Krystallsockel  steht,  zu 
schwimmen  scheint.)  Witz  ist  überhaupt  eine  schöne  Eigenschaft  dieses 
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Künstlers;  in  seinem  Badezimmer  hat  er  für  die  Knöpfe  allerlei  Nixen- 
köpfe, Faune  und  ähnliche  Meerbewohner  modellirt.  Er  hat  auch  einen 
besonderen  Sinn  für  Absonderlichkeiten  der  Körper;  unter  seiner  Klein- 
plastik findet  man  manche  wissentlich  ge- 
wagte, ja  verzerrte  Körperstellung.  — In 
der  Schmuckbehandlung  ist  Habich  der  Mann 
der  Linie.  Einfache  Cravattenringe,  Ringe, 
Nadeln  gelingen  ihm  am  besten,  wenn  er  sich 
in  der  Fassung  bemüht,  durch  eine  schöne, 
materialgerechte  Linie,  dem  Steine  Geltung  zu 
schaffen.  Eine  edle  Einfachheit,  künstlerische 
Strenge  sind  die  Eigenschaften,  die  stark  für 
Habichs  Zukunft  sprechen. 

Der  Christiansen’sche  Schmuck  wirkt  na- 
türlich vor  allem  durch  Farbe.  Sein  Lieblings- 
material ist,  dem  Wesen  des  Mannes  entspre- 
chend, das  Email.  Auch  bei  diesen  Leistungen 
erkennt  man,  dass  Christiansen  ein  Talent  ist, 
aber  keine  feste  Persönlichkeit.  In  der  Colonie 
auf  sich  allein  angewiesen,  in  tausend  Thätig- 
keiten  gehetzt,  tastet  er,  leistet  Gutes,  verfehlt 
aber  oft  das  Mass,  da  ihm  der  unbedingte, 
zuverlässige  Geschmack  fehlt. 

Dem  Bildhauer  Bosselt,  von  dem  man  in 
der  Colonie  ausgezeichnete  Medaillen,  Bronze- 
geräthe  und  vielerlei  mannigfaltigen  Schmuck  sah,  kommt  es  mehr  als 
allen  anderen  Schmuckkünstlern  der  Zeit  auf  das  Metall  an.  Er  empfindet 
im  Metall.  Deshalb  sind  seine  Bronzeschalen,  seine  Plaquetten  so 
gut.  Dabei  hat  er  ein  deutsches,  sinnendes  Gemüth,  das  poetisch-reflexive 
Moment  schlägt  gerne  durch  (Plaquette:  Märchen).  Als  Schmuckkünstler 
spielt  er  gerne  in  geistreicher  Weise  mit  seinen  Materialen,  unterlegt 
Filigranschnallen  mit  farbigem  Leder,  montirt  Goldlarven  mit  Rubinaugen. 
Die  Verwendung  der  Perlmutterschale  ist  ihm  mit  allen  modernen  fran- 
zösischen Künstlern  gemeinsam.  Besondere  Leistungen  weist  er  in  Email  ä 
jour  auf,  jener  noch  neuen  Technik,  bei  der  Goldplatten  dem  beabsichtigten 
Detail  nach  ausgesägt  werden,  und  dann  die  Emailmasse  darüber  gegossen 
wird,  so  dass  eine  unebene,  aber  dessinirte  Fläche  entsteht,  die  nun  nur 
abgeschliffen  werden  muss. 

Von  Peter  Bürck  kann  ich  nur  den  Eindruck  wiedergeben,  dass  seine 
Wandgemälde  lediglich  nach  decorativer  Flächen  Wirkung  streben,  die 
auch  manchmal  sich  einstellt;  allzu  oft  aber  scheinen  diese  Malereien  roh, 
stillos.  Die  beiden  Interieurs,  die  Bürck  mit  Huber  zusammen  entworfen  hat, 
sind  kräftig,  fast  knorrig,  herb,  bäuerisch,  aber  sympathisch.  Bürck  ist  ein 
junger  Mann,  am  Ausgangspunkte  freien  künstlerischen  Schaffens  kaum 
angelangt.  Sein  Talent  bedarf  noch  mancher  Entwicklung. 


Ausstellung  der  Künstlercolonie  in 
Darmstadt,  Wandhaken  für  Kleider, 
entworfen  von  Habich 
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KLEINE  NACHRICHTEN  ^ 

WIEN.  AUSSTELLUNG  VON  MINIATURENHANDSCHRIFTEN.  In  dem  Prunk- 
saale der  Wiener  Hofbibliothek  ist  eine  Ausstellung  von  Handschriften  mit  Minia- 
turen veranstaltet  worden,  die  es  zum  erstenmale  dem  grossen  Publicum  ermöglicht, 
einen  ansehnlichen  Theil  der  Schätze  von  Manuscripten,  die  die  Hofblibliothek  birgt, 
kennen  zu  lernen.  Das  Wort ,, Miniature“  kommt  von  dem  lateinischen  ,,minium“  (Mennig), 
dem  Namen  einer  rothen  Farbe,  die  häufig  zum  Schmucke  der  besonders  hervorzuhebenden 
Buchstaben  in  den  Handschriften  verwendet  wurde.  Der  Name  geht  dann  auf  jede  Art  der 
Ausschmückung  mit  Feder  oder  Pinsel  in  einer  oder  vielen  Farben  ornamentaler  oder 
figürlicher  Art  über  und  wird  später  für  alle  Arten  von  Malereien  in  kleinem  Formate 
allgemein  üblich. 

Dem  Inhalte  nach  sind  in  diesen  Handschriften  sämmtliche  Zweige  der  Litteratur 
vertreten,  sowohl  religiöse  Werke,  wie  die  Bibel,  die  Evangelien,  Gebetbücher  und  religiöse 
Tractate  aller  Art,  wie  auch  Werke  profanen  Inhaltes  über  Geschichte,  Philosophie,  Natur- 
geschichte, ferner  die  grossen  nationalen  Epen,  Romane,  Sammlungen  von  Gedichten  u.  s.w. 
Alle  diese  Handschriften  sind  theils  mit  ornamentalem,  theils  mit  figürlichem  Schmucke 
versehen  und  zeigen  uns,  wie  gross  die  Sorgfalt  war,  die  man  fast  zu  allen  Zeiten  auf  die 
Ausstattung  des  Buches  verwendete,  ein  Umstand,  der  für  uns  von  umso  grösserem  Inter- 
esse ist,  als  auch  wir  in  den  letzten  Jahren  der  äusseren  Form  unserer  Bücher  erhöhte 
Aufmerksamkeit  zugewendet  haben.  Viele  Jahre  seines  Lebens  arbeitete  oft  ein  Schreiber 
an  einem  Buche  und  im  frühen  Mittelalter  sind  vorzüglich  die  Klöster  die  wichtigsten 
Stätten  für  Kunst  und  Wissenschaft,  aus  denen  diese  kostbaren  Miniaturen-Codices  hervor- 
gegangen sind.  Im  späten  Mittelalter,  als  mit  dem  Aufblühen  des  Bürgerthums  die  Kunst 
in  den  reichen  und  vornehmen  Städten  ihre  Pflegestätten  fand,  da  bildete  sich  ein  Stand 
von  Buchmalern,  die  sogenannten  Illuminatoren  aus;  es  werden  Werkstätten  für  Buch- 
malerei begründet,  in  der  ein  Meister  mehrere  Gehilfen  beschäftigt,  ja  es  führt,  wie  wir  es 
aus  Urkunden  ersehen  können,  die  Frau  nach  dem  Tode  des  Mannes  die  Werkstätte  unter 
ihrer  Leitung  weiter.  Die  Buchmaler  hatten  ihre  Gilde  so  wie  die  anderen  Gewerbe.  Auf 
diese  Weise  erklärt  es  sich  nun  sehr  leicht,  wieso  wir  in  einer  Handschrift  zwei  und  oft 
auch  mehrere  Hände  erkennen  können.  Es  ist  eben  die  Arbeit  einer  ganzen  Werkstatt. 
Der  Meister,  der  wohl  nicht  immer  der  tüchtigste  Maler  sein  muss,  behält  sich  meist  den 
Schmuck  des  Titelblattes  vor.  Auf  vielen  Dedicationsbildern  sehen  wir  den  Verfertiger  der 
Handschrift,  der  kniend  sein  Werk  dem  Besteller  darbringt.  Mit  der  Erfindung  und 
Verbreitung  der  Buchdruckerkunst  werden  die  Miniatur-Codices  immer  mehr  und  mehr  zu 
einer  Liebhaberei  der  Vornehmen  und  Reichen,  die  von  den  hervorragendsten  Künstlern 
ihre  Bücher  verfertigen  lassen,  so  dass  gerade  in  der  zweiten  Hälfte  des  XV.  und  der 
ersten  Hälfte  des  XVI.  Jahrhunderts  die  Miniaturmalerei  ihre  höchste  Blütezeit  erreicht. 

Die  Ausstellung  dieser  Miniaturen  ist  aber  von  ungewöhnlichem  kunstgeschichtlichen 
Interesse  nicht  nur  wegen  des  bedeutenden  Einflusses,  den  in  gewissen  Zeiten  die 
Miniaturmalerei  auf  die  grosse  Malerei  ausübt,  wie  z.  B.  in  der  vor  van  Eyck’schen  Periode 
oder  im  XV.  Jahrhundert  in  Flandern,  sondern  auch  deshalb,  weil  wir  aus  vielen  Jahr- 
hunderten fast  keine  anderen  Malereien  erhalten  haben  und  uns  die  Handschriften  die 
wichtigste  Quelle  für  diese  Zeit  bieten.  Auch  für  die  Geschichte  des  Kunstgewerbes, 
besonders  die  der  Trachten  und  der  Wohnungsausstattung,  sind  die  Miniaturen-Codices, 
und  zwar  speciell  die  der  Profanliteratur,  eine  unermessliche  Fundgrube.  Auf  den  cultur- 
geschichtlichen  Wert  dieser  Bilderhandschriften  kann  in  diesen  Zeilen  eben  nur 
hingewiesen  werden. 

Die  Ausstellung  ist  in  der  Weise  angeordnet,  dass  in  der  Mitte  des  Saales,  unter 
der  Kuppel,  die  orientalischen,  in  dem  übrigen  Theile  die  abendländischen  Handschriften 
aufgestellt  sind.  Diese  beginnen  mit  vier  Bildern  aus  der  „Genesis“  (erstes  Buch  Mosis), 
einer  Purpurpergament-Handschrift  aus  dem  IV.  oder  V.  Jahrhundert,  mit  48  Miniaturen, 
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die  noch  vollständig  unter  dem  Einflüsse  der  Antike  stehen.  Es  folgen  dann  die  sogenannten 
byzantinischen  Handschriften,  darunter  zweimal  die  Beschreibungen  von  officinellen 
Pflanzen  des  Pedanius  Dioscorides  mit  zahlreichen  Pflanzenabbildungen,  ferner  die 
altchristlichen  Handschriften,  mit  einem  Codex  des  Rufinus  von  Aquileja  beginnend, 
eine  Handschrift,  aus  deren  Miniaturen  wir  interessante  Aufschlüsse  über  altchristliche 
Symbolik  erhalten,  dann  die  mit  der  byzantinischen  Kunst  in  engem  Zusammenhänge 
stehenden  syrischen,  armenischen,  koptischen  und  südslavischen  Handschriften.  Die 
irisch-angelsächsische  Miniaturmalerei  mit  ihrem  charakteristischen  Thier-  und  Band- 
ornamente gibt  dann  in  Verbindung  mit  byzantinischen  Einflüssen  und  der  Tradition 
der  Antike  der  karolingischen  Buchmalerei  das  Gepräge.  Hier  ist  besonders  ein  Psalterium 
des  Schreibers  Dagulf  vom  Ende  des  VIII.  Jahrhunderts  zu  erwähnen,  das  von  Karl  dem 
Grossen  dem  Papste  Hadrian  gewidmet  wurde.  Die  Periode  der  Ottonen  ist  nicht  vertreten, 
die  kommenden  Jahrhunderte  aber  weisen  eine  ununterbrochene  Reihe  von  kostbaren 
Werken  auf,  an  denen  wir  die  Entwicklung  der  deutschen  Kunst,  ihr  Emporsteigen  aus 
dem  tiefsten  Verfalle  im  XI.  Jahrhundert  bis  zu  den  herrlichen  Leistungen  zu  Dürers  Zeit 
verfolgen  können.  Österreich  hat  an  dieser  Arbeit  lebhaften  Antheil  genommen;  ich 
erwähne  nur  die  Bibel  aus  dem  Jahre  1341  von  Herword  von  St.  Andrä  in  Niederösterreich 
gemalt,  eine  Übersetzung  Wilhelm  Durantis  von  Chunrat  dem  Rampperstorfer,  Rath  der 
Stadt  Wien  und  Amtsmann  von  Klosterneuburg,  aus  dem  Jahre  1384,  die  dem  Herzog 
Albrecht  III.  gewidmet  ist,  und  die  Reden  des  heiligen  Augustin  für  Herzog  Ernst  den 
Eisernen  (f  1424)  verfertigt.  Auch  die  böhmische  Schule  ist  reich  vertreten  und  lässt  in 
ihren  Arbeiten  den  Einfluss  französischer  und  oberitalienischer  Meister  erkennen.  In 
dieser  Gruppe  ist  wohl  die  sogenannte  ,, Wenzelsbibel“  am  meisten  berühmt,  eine  deutsche 
Bibelübersetzung,  die  in  sechs  grossen  Bänden  gebunden  ist,  von  denen  der  erste  aufliegt. 
Sie  ist  am  Ende  des  XIV.  Jahrhunderts  entstanden  und  enthält  249  Miniaturen.  Es  folgt 
dann  die  französisch-niederländische  Handschriftenmalerei,  die  wohl  den  Höhepunkt  der 
Miniaturmalerei  im  Abendlande  repräsentirt.  Von  den  französischen  sei  besonders  der 
allegorische  Roman  König  Renes  des  Guten  ,, Coeur  d’amours  d’epris“  bemerkt,  der  vielleicht 
von  dem  Hofmaler  Barthelmy  de  Clerc  illuminirt  wurde  und  in  seinen  Bildern  Stimmungen 
enthält,  die  malerisch  festzuhalten  bis  zu  dieser  Zeit  wohl  nur  selten  gelungen  ist. 

Jede  der  Handschriften  dieser  Gruppe  ist  von  ganz  ausserordentlichem  kunst- 
historischen Interesse.  Nicht  nur,  dass  wir  hier  die  vor  van  Eyck’sche  Kunstperiode 
studiren  können,  auch  die  Handschriften  der  späteren  Zeit  geben  uns  wichtige  Anhalts- 
punkte für  die  Entwickelung  der  Malerei,  besonders  der  Landschaftsmalerei.  Eine  der 
hervorragendsten  Stätten  der  Miniaturkunst  ist  im  XV.  Jahrhundert  Brügge,  wo  die  grösste 
Zahl  der  für  den  kunstliebenden  Herzog  Philipp  den  Guten  von  Burgund  verfertigten  Pracht- 
handschriften entstanden  ist.  Ich  erwähne  nur  den  Roman  ,,Gerard  de  Roussillon“  und  die 
,,Chronique  de  Jerusalem“.  Die  italienischen  Handschriften  beginnen  mit  einem  Breviere  aus 
dem  XII.  Jahrhundert  in  longobardischer  Schrift  und  enthalten  eine  grosse  Anzahl  äusserst 
kostbarer,  meist  für  regierende  Fürsten  oder  besonders  hochgestellte  Persönlichkeiten 
gemalte  Werke,  von  denen  ich  die  für  Herzog  Andrea  Matteo  III.  Acquaviva  verfertigte 
Nicomachische  Ethik  des  Aristoteles  (um  1500),  sowie  die  für  Mathias  Corvinus  und  seine 
Gemahn  Beatrice  von  Aragonien  mit  reichem  Miniaturenschmuck  versehenen  Codices 
anführe.  Künstlerisch  in  mancher  Beziehung  noch  überragt  werden  diese  Prachtwerke 
durch  die  Miniaturmalereien  des  Orientes,  die,  in  Bezug  auf  Harmonie  der  Farben  und 
Tonwerte  unerreicht,  uns  ein  Bild  von  dem  hohen  Sinne  für  Ornamentation  in  Westasien 
bieten.  Das  Figürliche  ist  feierlich  steif,  der  ornamentale  Schmuck  dieser  Handschriften, 
besonders  der  persischen,  aber  von  einer  so  grossen  Feinheit  in  der  Zeichnung  und  Schön- 
heit der  Farben  in  unserem  modernen  Sinne,  dass  wir  die  Erklärung  für  diese  ausser- 
ordentlichen Leistungen  erst  dann  finden,  wenn  wir  sehen,  dass  vom  IX.  bis  zum 
XVI.  Jahrhundert  die  Perser  an  der  Ausbildung  dieser  charakteristischen  Ornamen- 
tation gearbeitet  haben.  Von  grossem  Interesse  ist  es  auch,  dass  die  allgemein  übliche 
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Annahme  des  Bilderverbotes  des  Islam  hinfällig  ist,  wie  wir  aus  den  zahlreichen 
arabischen  Handschriften,  wie  zum  Beispiel  dem  ,, Handbuche  der  Staatswissenschaften“ 
des  Ibn  Dschemäa  (f  1416)  ersehen  können.  Sowohl  dem  Kunstforscher  wie  dem  Laien 
bietet  diese  Ausstellung,  die  erste  dieser  Art,  eine  solche  Fülle  von  Belehrung  und 
Anregung,  dass  wir  der  Direction  der  Hofbibliothek  für  die  Veranstaltung  zu  wärmstem 
Danke  verpflichtet  sind.  Sg. 

PRAG.  PUBLICATIONEN  DES  KUNSTVERLAGES  B.  KOCI.  Gleich  mit  drei 
Publicationen,*  welche  ziemlich  rasch  nacheinander  folgten,  führte  sich  die  neu 
gegründete  Prager  Verlagsfirma  B.  Koci  in  die  Kunstwelt  und  den  Buchhandel  ein.  Das 
Erstlingswerk  ist  Jansa’s  „Alt  Prag“,  welches  in  der  böhmischen  Ausgabe  „Starä  Praha“ 
nun  nahezu  völlig  beendet  vorliegt.  Die  Entstehungsgeschichte  dieses  Werkes  hängt  mit 
den  grossen  baulichen  Veränderungen  der  altehrwürdigen  Hauptstadt  zusammen,  welche 
nicht  nur  einzelne,  historisch  und  künstlerisch  bedeutende  Bauwerke,  sondern  ganze 
Gebäudecomplexe  verschwinden  Hessen.  Mitunter  wurde  dieser  Umwandlungsprocess, 
von  welchem  in  der  Gegenwart  keine  der  älteren  Städte  verschont  geblieben,  allzu  stark, 
hastig  und  rücksichtslos  betrieben.  Eine  Gegenströmung  konnte  nicht  ausbleiben;  ernste 
Auseinandersetzungen,  von  warmer  Liebe  für  den  historischen  und  künstlerischen 
Charakter  Prags  getragen,  Proteste,  bei  welchen  es  nicht  an  scharfen  Accenten  fehlte, 
wussten  das  allgemeine  Interesse  zu  erwecken  und  nicht  zum  geringsten  Theile  hat  auch 
der  Misserfolg  so  manchen  Unternehmens  dazu  beigetragen,  dass  gegenwärtig  anscheinend 
eine  bessere  Einsicht  eingetreten  ist.  Das  Losungswort  „Starä  Praha“,  welches  die 
oberwähnte  Publication  als  Titel  führt,  besitzt  einen  populären  Klang;  unter  demselben 
Namen  hat  sich  auch  eine  Vereinigung  gebildet,  welche  sich  freiwillig  in  die  Dienste  der 
Denkmalpflege  stellte.  Als  officielles  städtisches  Organ  wirkt  in  dieser  Richtung  seit 
Längerem  eine  aus  Fachleuten,  Historikern,  Archäologen  und  Künstlern,  bestehende 
Berathungscommission,  welche  zu  sorgen  hat,  die  gefährdeten  Kunst-  und  historischen 
Denkmäler  in  Evidenz  zu  führen,  und  in  solchen  Fällen,  wo  deren  Rettung  nicht  gelingen 
sollte,  wenigstens  im  Bilde  der  Zukunft  zu  erhalten.  Von  dieser  Commission  ging  über 
Anregung  des  Vereines  der  jüngeren  Künstlergeneration  ,,Manes“  der  an  den  Stadtrath 
gerichtete  Vorschlag  aus,  einzelne  malerische  und  historisch  denkwürdige  Partien  der 
Stadt  Prag,  wie  sie  sich  am  Schlüsse  des  Jahrhunderts  präsentirten,  durch  Aquarelle 
verewigen  zu  lassen.  Hiebei  handelte  es  sich  nicht  um  Beschaffung  kunstgeschichtlichen 
und  archäologischen  Materials,  wofür  auf  andere  Weise  gesorgt  wird,  sondern  um  das 
Erfassen  des  Charakteristischen,  Pittoresken,  Stimmungsvollen  in  einem  Totaleindrucke 
zur  bestimmten  Jahres-  und  Tageszeit,  nebst  dem  Momentanen  des  Strassenlebens,  und 
der  mancher  Örtlichkeit  seit  altersher  eigenthümlichen  Staffage,  welche  der  Physiognomie 
einer  Gasse,  eines  Bauwerkes,  ihr  eigenes  Gepräge  verleiht.  In  erster  Reihe  wurde  das 
alte  Judenviertel,  die  Josefstadt,  nebst  angrenzenden  Partien,  welche  das  Assanations- 
gebiet  bilden,  in  Betracht  gezogen,  da  dieselben  programmgemäss  vollständig,  einige 
wenige  hervorragende  Objecte  ausgenommen,  von  der  Oberfläche  der  Erde  in  wenigen 
Jahren  verschwinden  sollten;  nach  und  nach  sind  auch  andere,  mehr  oder  weniger  in 
ihrem  Bestände  bedrohte  Bauwerke  und  Stadttheile  aufgenommen  worden.  So  ist  jene 
Reihe  trefflicher  Aquarelle  Jansas  entstanden,  welche  dem  Prager  Städtischen  Museum 
übergeben,  sich  dort  der  nahezu  vollständigen,  sehenswerten  Sammlung  alter  Prager 
Prospecte  angliedert.  Der  Verleger  Koci  hat  es  unternommen,  eine  Auswahl  der  Ansichten 
Jansas  in  chromotypischen  Reproductionen  herauszugeben.  Die  ursprüngliche  Serie  ist 
noch  durch  einige  vom  Verleger  nachbestellte  Ansichten  vermehrt  worden,  doch  lässt 
sich  nicht  verschweigen,  dass  einige  der  letzteren  die  künstlerische  Höhe  der  ersten 
Folge  nicht  immer  erreichen.  Die  Reproductionen  rühren  theils  von  Vilim  (Unie),  theils 

* Jansa  W.  Alt  Prag.  So  Aquarelle.  Mit  Begleittext  von  J.  Herain  und  J.  Kamper.  — Holarek  Emil, 
,, Reflexionen  aus  dem  Katechismus“.  — Jennewein  F.  Die  Pest. 
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von  der  Firma  Husnik  & Hänsler  her;  die  farbige  Wiedergabe  der  Aquarelle  ist  vortrefflich 
gelungen.  In  dem  von  Kamper  und  Herain  verfassten  Texte  begleitet  uns  der  Letztere, 
ein  unermüdlicher  Localforscher,  von  Bau  zu  Bau,  verzeichnet  die  Entstehungsgeschichte 
der  Bauwerke,  ihre  Schicksale,  in  welchen  sich  mitunter  die  politische  und  culturelle 
Geschichte,  und  ein  guter  Theil  der  socialen  Verhältnisse  Prags  abspiegelt. 

Durch  die  zweitangeführte,  vom  Verleger  Koci  herausgegebene  Publication  erscheint 
ein  Cyclus  Federzeichnungen  von  Emil  Holärek  reproducirt.  Der  aus  fünfzig  Blatt  beste- 
hende Cyclus  ist  bereits  im  Jahre  1895  entstanden.  ,, Reflexionen  aus  dem  Katechismus“ 
nennt  ihn  der  Künstler;  Sünden,  Tugenden  und  Werke  der  Barmherzigkeit  bilden  den 
Inhalt  und  bieten  den  Titel  der  einzelnen  Darstellungen.  Die  folgenden  Worte  des 
Künstlers  selbst  geben  über  seine  Auffassungsweise,  über  die  Beweggründe,  durch  welche 
er  sich  leiten  liess,  unverhohlen  Aufschluss. 

,, Diesen  Protest  einer  gemarterten  Seele  überreiche  ich  der  menschlichen  Gesell- 
schaft, zum  Danke  dafür,  dass  sie  mein  Herz  künstlich  in  jener  Empfindlichkeit  erzogen, 
die  vor  jedem  Eindrücke  erzittert  und  fremden  Schmerz  über  den  eigenen  fühlt.  Sie  nahm 
schon  dem  Kinde  den  süssen  Egoismus  der  Natur,  der  sein  Glück  bildet.  Dafür  hat  sie 
ihm  die  christliche  Lehre  eingeprägt  und  hiess  ihn,  sich  mit  seinem  Glauben  an  ein 
ideales  Glück  klammern.  Es  geschah  dies  nur,  um  ihn  zu  täuschen.  Dem  reifenden  Manne 
vermochte  sie  nicht  die  schnöde  Wirklichkeit  zu  verbergen  und  ihr  Inneres,  das  einer 
Händlerin,  zu  verhüllen.“  Die  Veranschaulichung  dieses  Gedankens  bietet  schon  das 
Titelbild  in  der  Darstellung  der  heuchlerischen  Menschheit,  welche  ihr  wahres  Antlitz 
durch  die  Christusmaske  verdeckt.  Und  wahrhaftig  durchweht  das  ganze  Werk  etwas 
von  jenem  Geiste,  der  den  alten  hussitischen  ,, Antithesen“  innewohnt,  welche  dem 
Reiche  Christi  das  Walten  des  ,,Antichrists“  gegenüberstellen.  In  manchem  Blatte,  ins- 
besondere im  Cyclus  ,, Fremde  Sünden“  finden  wir  anscheinend  auch  Tolstojs  Gedanken 
verkörpert. 

Den  Blick  auf  die  Gegenwart  gerichtet,  lässt  der  Künstler  seine  Scenen  auch  in 
früheren  Zeitperioden  sich  abspielen  und  sorgt  hiedurch  für  Abwechslung,  sowohl  im 
Gedankengange,  als  auch  in  der  Darstellungsweise,  welche  selbst  in  einzelnen  Abschnitten 
selten  einheitlich  ist.  Eine  durchwegs  gemeinschaftliche  Grundlage  besitzt  die  Serie 
der  Sünden  wider  den  heiligen  Geist,  welche  uns  in  die  Zeit  der  Robott  und  der  Bauern- 
kriege zurückführt,  deren  Schauplatz  bekanntlich  Böhmen  im  XVII.  und  XVIII.  Jahr- 
hunderte wiederholt  gewesen.  Und  wenn  der  Künstler  den  Boden  unserer  Zeit  betritt, 
so  weiss  er  aus  unserem  Strassen-  und  Gesellschaftsleben  nicht  weniger  traurige  und 
erschütternde  Scenen  hervorzuholen.  Das  Gebot  ,,Die  Durstigen  tränken“  wird  von  einem 
scharfen  Proteste  gegen  den  Alkoholismus  begleitet  und  lebenswahr  wird  unter  dem  Titel 
,,Die  Unwissenden  lehren“  geschildert,  wie  sich  Gross  und  Klein  um  einen  Zeitungs- 
verschleiss  drängt  und  mit  Behagen  Mordgeschichten  und  Witzblätter  schlimmster  Sorte 
begafft.  Voll  Mitgefühl  wird  das  unnatürlich  vereinsamte  Wesen,  die  nicht  überwundene 
Sehnsucht  auf  dem  stimmungsvollen  Blatte  VI  (Die  Unkeuschheit)  dargestellt.  Den 
Passiven,  den  Unterjochten,  den  Opfern  der  brutalen  Übermacht,  aber  auch  den  Opfern 
eigener  Laster,  selbst  blinden  Werkzeugen  höherer  Mächte  gilt  das  Mitleid  des  Künstlers, 
welcher  eher  mit  tiefer  Trauer  und  Wehmuth,  als  mit  Zorn  und  Grimm  das  Verkehrte 
im  menschlichen  Leben  und  Schaffen  verfolgt.  Nicht  dass  es  dem  Künstler  an  Kraft 
mangeln  würde,  welche  er  doch  in  einigen  Blättern  bezeugt,  aber  ein  gewisser  melan- 
cholischer Zug  mildert  mitunter  den  herben  Grundton.  Die  figuren-  und  gedankenreichen 
Compositionen  des  jungen  Künstlers,  in  welchen  hie  und  da  wohl  ein  Ringen  mit  der 
Ausdrucksweise  obwaltet,  zeugen  stets  von  tiefem  Ernste  und  feiner  Empfindung. 
Versöhnend  wirkt  der  Epilog  des  Künstlers:  ,,Ich  will  eintreten  in  den  Tempel  der  Schön- 
heit und  Erhabenheit  und  schüttle  ab,  was  von  der  Trübe  des  Lebens  an  mir  hängen 
blieb,  auf  dass  ich  gehobenen  Herzens  und  mit  gereinigter  Seele  mein  Opfer  darbringen 
kann.“  Die  Reproductionen  rühren  von  der  ,,Unie“  her,  desgleichen  wie  die  umfangreichen 


457 


farbigen  Nachbildungen  der  „Pest“  von  Jennewein.  Der  Meister,  über  dessen  Lebensgang 
die  Einleitung  von  K.  B.  Mädl  Aufschluss  ertheilt,  ist  durch  seine  religiösen  Compo- 
sitionen,  insbesondere  seine  grossartig  concipirten  Scenen  aus  der  Passion  Christi,  rühm- 
lichst  bekannt.  Auch  seine  Pest  entbehrt  nicht  des  religiösen  Hintergrundes. 

In  wenigen  Blättern  schildert  Jennewein  das  Auftreten  der  Pest  mit  allen  ihren 
typischen  Begleiterscheinungen  und  Episoden.  Jennewein  versetzt  uns  in  das  Mittelalter, 
in  welchem  der  schwarze  Tod  so  oft  verheerend  durch  die  Lande  zog  und  als  eine  Geissei 
Gottes  betrachtet  wurde.  Für  die  Personen,  die  in  dem  düsteren  Schauspiel  auftreten, 
hat  sich  der  Künstler  ein  eigenartiges  Costüm,  wie  wir  es  auch  aus  anderen  seiner  Bilder 
kennen,  halb  mittelalterlich,  halb  antik,  zurechtgemacht.  Mit  wenigen  Figuren,  mit  wenigen 
markanten  Zügen  zeichnet  er  kurz  und  bündig  seine  Scenen,  welche  imstande  sind,  zu 
wortreichen  Erklärungen  Anlass  zu  geben.  Es  ist  eine  bewunderungswürdige  Ökonomie, 
die  er  bei  seinen  inhaltsvollen  Compositionen  anwendet,  auch  auf  die  Gefahr  hin,  nicht 
immer  leicht  verstanden  zu  werden.  Ein  Titanengeschlecht  führt  er  uns  vor,  welches  da 
zu  Boden  geschmettert  wird,  sich  windet  und  krümmt,  oder  im  wilden  Taumel  auf- 
jauchzt. Einschmeichelnd  ist  seine  Kunst  nicht,  vielmehr  erschütternd  und  ergreifend, 
voll  Wucht  und  Kraft,  mit  markigen  Linien  und  saftigen  Körperformen.  Die  Grösse  seines 
Stiles,  die  Einfachheit  seiner  Mittel,  welche  sich  so  trefflich  für  Reproductionen  eignen, 
werden  den  Eindruck  nie  verfehlen. 

Prag,  Juli  1901  Chytil 

Berlin.  DECORATIVE  CHRONIK.  Im  Kunstgewerbemuseum  ist  im  Schlütersaal 
der  Tafelaufsatz  ausgestellt,  den  der  Kaiser  als  Geschenk  für  Edward  VII.  nach  seinen 
eigenen  Entwürfen  von  Otto  Rohloff  hat  arbeiten  lassen.  Er  besteht  aus  einem  mächtigen 
Mittelstück,  einem  grossgewölbten  Kübel  mit  massigem,  spitz  aufwachsendem  Deckel. 
Sehr  einfach  in  den  Ornamenten  geht  er  hauptsächlich  auf  die  Metallwirkung  aus.  Sein 
vorzüglicher  Schmuck  ist  ein  breites  Schriftband  mit  der  Inschrift  in  steilen  englischen 
Antiquaversalien  ,,Emperor  William  II,  to  King  Edward  VII.“  Von  diesem  Mittelstück 
laufen  auf  der  Tischplatte  nach  links  und  rechts  Alleen  von  schmalen  Jardinierensätzen 
in  Form  durchbrochenen  gelben  Gitterwerks,  ein  jeder  links  und  rechts  flankirt  von 
niedrigen  Vasenpostamenten.  Die  Gitter  verkleiden  schmale  Krystallkästen,  die  für  die 
Blumen  bestimmt  sind.  Die  Gitterstücke  links  und  rechts  vom  Mittelbecken,  die  die  Vor- 
zugsplätze der  Tafel  markiren,  tragen  im  Mittelfeld  eine  Cartouche  mit  dem  Monogramm 
Edwards,  An  den  Enden  der  Tafel  schliessen  sich  die  Gittertheile  mit  je  einem  Halb- 
rondelstück, auf  dessem  Durchbruch  das  englische  Wappen  ruht. 

Wenn  man  die  einzelnen  Theile  als  Zusammensetzspiel  auf  dem  Dammast  aufgebaut 
sieht,  gleicht  das  Ganze  streng  gezirkelten  Potsdamer  Gartenanlagen.  Es  ist  Empire.  Aber 
nicht  französischer.  Er  hat  etwas  ausgesprochen  Preussisch-Militärisches,  man  kann  sich 
kein  Civil  an  dieser  Tafel  denken,  nur  die  Uniform  passt  dazu.  Es  ist  der  Aufsatz  für  ein 
Paradediner  und  wie  die  Orgel  der  Garnisonskirche  in  Potsdam,  könnte  er  den  Gardestern 
führen. 

Mit  dem  modernen  Kunstgewerbe,  das  der  Kaiser  gar  nicht  liebt,  hat  dieses  Werk 
natürlich  nichts  zu  schaffen.  Aber  es  ist  sehr  charakteristisch  und  zeigt  in  rückhaltsloser 
Aussprache  die  Geschmacks-  und  Gefühlsrichtung  seines  kaiserlichen  Urhebers.  — 

Berlin  hat  jetzt  einen  guten  neuen  Laden.  Der  Hoffriseur  Francois  Haby,  einer  der 
Vielgewandtesten,  der  es  glänzend  versteht,  von  sich  reden  zu  machen,  hat  mit  seinem 
neuesten  Reclametric,  vielleicht  ohne  es  zu  wollen,  etwas  Ausserordentliches,  Elegant- 
Solides,  Musterhaft- Vorbildliches  entstehen  lassen. 

Er  wollte  sich  ein  neues  Geschäftslocal  einrichten,  erkundigte  sich,  da  er  sich  mit 
Kleinigkeiten  nicht  abgibt,  nach  dem  ersten  Mann,  hörte  vielleicht  dabei  zum  erstenmal 
den  Namen  Van  de  Velde  und  Hess  bauen.  So  entstand  des  Belgiers  zweiter  Laden  in 
Berlin.  Der  erste  war  die  Niederlage  der  Havana  Compagnie.  Und,  so  kühl  man  den 
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heimischen  Interieurs  dieses  mathematischen  Constructeurs  oft  gegenübersteht,  hier 
in  diesen  Aufgaben  der  Öffentlichkeit  ist  er  ausgezeichnet.  Der  Eindruck  blitzblanker 
Gediegenheit,  sachlichen  Comforts,  ästhetischer  Zweckmässigkeit  wird  vollendet  erreicht. 
Nicht  phantastisch  sind  diese  Nutzräume,  das  wäre  stillos,  sie  athmen  vielmehr  raffinirte 
Intelligenz. 

Ein  Warteraum  gibt  die  Einleitung  in  der  bekannten  Linienarchitektur  aus  glattem 
Holz.  Hauptschmuck  ist  hier  ein  farbiges  Fenster,  dessen  verbleite  Zusammensetzung  in 
schön  gemessenem  Rhythmus  schwingt. 

Von  hier  geht  es  in  die  Damen-  und  Herrenfrisirräume.  Das  Markante  und  Originelle 
in  ihrer  Installation  ist  echt  Van  der  Velde’sch  dadurch,  dass  vom  Zweck  ausgegangen 
und  dieser  stark  ohne  alle  Maskerade  betont  wird.  In  einem  solchen  Salon  spielt  der  Apparat 
der  Röhren,  die  das  Wasser  für  die  Lavoirs  und  das  Gas  für  die  Brennscheren  und  die 
praktisch  eingestellten  Beleuchtungskörper  vermitteln,  die  erste  Rolle.  Diese  Rohre  konnte 
man  sich  bisher  nur  als  Entstellung  eines  Raumes  vorstellen,  sie  wurden  sorgsam  in  allen 
besseren  Geschäften  cachirt.  Das  reizte  natürlich  den  spintisirenden  Logiker  nun  gerade, 
aus  der  ästhetischen  Noth  eine  ästhetische  Tugend  zu  machen. 

Und  es  ist  ihm  thatsächlich  geglückt.  Er  leitet  sichtbar  die  Messingrohre  vom  Fuss- 
boden  zu  den  Spiegeltäfelungen  auf  dem  warmleuchtenden  Mahagonyholz  entlang,  er 
zweigt  sie  zu  den  Becken  ab,  führt  sie  zu  den  Brennscherenkästen  und  lässt  sie  in  den 
schöngeschwungenen  Arm  auslaufen,  der  zu  Häupten  des  Spiegels  die  Lampe  trägt.  Und 
vom  Anbeginn  bis  zu  diesem  Ausgange  pulsirt  die  gleichzeitig  das  Holz  schmückende 
Metallinie  von  organischem  Leben.  In  ihren  Schwingungen  und  Verästungen  ist  kein  todter 
Punkt,  ,,und  nach  dem  Tacte  reget,  und  nach  dem  Mass  beweget  sich  alles  an  ihr  fort“. 

Uber  dem  Spiegelpaneel  läuft  ein  grosszügiger  Fries  an  der  Wand  und  klingt  in  die 
Decke  aus.  Das  ist  der  einzig  betonte  Schmuck.  Sonst  kommt  das  Schmückende  durchaus 
indirect  zum  Ausdruck,  in  der  Farbenstimmung  aus  dunklem  Mahagony,  grünem  Marmor, 
blankem  Messing;  in  der  ornamentalen  Wirkung  der  gut  componirten  Kleiderhaken  und 
Kastengriffe. 

Sehr  charakteristisch  für  Van  de  Veldes  Andacht  zum  scheinbar  Unbedeutenden  ist 
noch,  dass  sein  grübelnder  Detailsinn  daran  gedacht  hat,  dass  die  blau  zuckenden 
Flämmchen  der  Brennscherenroste  so  angeordnet  werden,  dass  sie  einen  ornamentalen 
Eindruck  geben. 

An  der  Lösung  solcher  Aufgaben  erkennt  man,  was  des  Vielbewunderten  und  Viel- 
geschmähten Eigenart  ausmacht.  Lauschig  und  gemüthlich  wird  er  nie  sein  können,  aber 
die  Probleme  technischer  Eleganz,  subtil-raffinirter  Einfachheit  liegen  ihm  ausserordentlich. 

Ich  wünschte  ihm  als  Auftrag,  einen  modernen  D-Zugswagen  oder  ein  Schiff  zu 
installiren.  Gerade  in  einem  Schiff  wäre  sein  Stil  der  richtige  und  nicht  die  jetzt  immer  noch 
so  beliebte  Herrenchiemsee-Schlossromantik  mit  Panneaux,  Brocaten  und  barock- 
strotzenden Vergoldungen.  F.  P. 

WINTERTHUR.  ANTON  GRAFF-AUSSTELLUNG.  Sonntag,  den  15.  September 
ist  im  Stadthause  zu  Winterthur  die  Anton-Graff 'sehe  Ausstellung  eröffnet  worden. 
Dieselbe  enthält  in  geschmackvoll  und  künstlerisch  arrangirten  Räumen  über  120  Original- 
gemälde des  berühmten  Winterthurer  Künstlers,  sowie  einige  Dutzend  Handzeichnungen, 
Radirungen  und  Pastelle,  im  ganzen  180  Nummern.  Das  Bild  der  Thätigkeit  des  Meisters 
ist  ebenso  vollständig  wie  anregend  und  belehrend.  Die  meisten  Gemälde  stammen  aus 
Winterthurer  und  Zürcher  Besitz,  einige  Glanznummern  stellten  die  königliche  Akademie 
der  Künste  und  die  königliche  Nationalgalerie  in  Berlin,  sowie  das  königlich  sächsische 
Kriegsministerium  in  Dresden  bei. 
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MITTHEILUNGEN  AUS  DEM  K.  K.  ÖSTER- 
REICHISCHEN MUSEUM  h» 

Auszeichnungen.  Seine  k.  und  k.  Apostolische  Majestät  haben  mit  Allerhöchster 
Entschliessung  vom  i o.  September  d.  J.  huldvollst  zu  gestatten  geruht,  dass  aus  Anlass 
der  Aufstellung  der  bei  den  österreichischen  Ausgrabungen  zu  Ephesus  gemachten  Funde 
in  den  kunsthistorischen  Sammlungen  des  Allerhöchsten  Kaiserhauses  dem  Director  des 
k.  k.  österreichischen  archäologischen  Instituts  und  Curator  des  k.  k.  Österreichischen 
Museums,  Hofrath  Dr.  Otto  Benndorf,  die  besondere  Allerhöchste  Anerkennung  ausge- 
sprochen werde. 

Ferner  haben  seine  k,  und  k.  Apostolische  Majestät  mit  Allerhöchster  Entschliessung 
vom  24.  September  d.  J.  huldvollst  zu  gestatten  geruht,  dass  dem  Professor  der  Akademie 
der  bildenden  Künste  in  Wien  und  Curator  des  k.  k.  Österreichischen  Museums  Caspar 
Ritter  v.  Zumbusch  aus  Anlass  seiner  Versetzung  in  den  Ruhestand  die  Allerhöchste 
Anerkennung  bekanntgegeben  werde. 

Neu  ausgestellt.  Im  Saale  VII  gelangte  eine  neue  Abtheilung  der  Textil- 
sammlung zur  Ausstellung,  und  zwar  die  Gruppe  der  mittelalterlichen  Gewebe, 
Stickereien  und  Posamenterien;  besonders  hervorzuheben  wären  darunter  die  italienischen, 
hauptsächlich  lucchesischen  Goldbrocate  des  XIII.  und  XIV.  Jahrhunderts  und  die  kirch- 
lichen Stickereien  des  XV.  Jahrhunderts. 

Bibliothek  des  museums.  Vom  21.  October  bis  20.  März  ist  die  Biblio- 
thek des  Österreichischen  Museums,  wie  alljährlich,  an  Wochentagen  — mit  Aus- 
nahme des  Montags  — von  9 bis  i Uhr  und  von  6 bis  8'/.,  Uhr  abends,  an  Sonn-  und 
Feiertagen  von  9 bis  i Uhr  geöffnet. 

Besuch  des  museums.  Die  Sammlungen  des  Museums  wurden  im  Monat 

September  von  4205,  die  Bibliothek  von  984  Personen  besucht. 


LITTERATUR  DES  KUNSTGEWERBES 


I.  TECHNIK  UND  ALLGEMEINES. 
AESTHETIK.  KUNSTGEWERB- 
LICHER UNTERRICHT 

A.  Arbeiterkunst.  (Der  Kunstwart,  ig.) 

L’Art  Nouveau.  (Mittheil.  d.  Mähr.  Gew. -Mus.,  9.) 

Bericht  über  die  zweite  Conferenz  österreichischer 
Kunstgewerbemuseen.  (Mittheil.  d.  Mähr.  Gew.- 
Mus.,  IO.) 

COHN,  J.  Allgemeine  Ästhetik.  Gr.  8°.  X,  293  S.  Leip- 
zig, W.  Engelmann.  M.  6. 

DISTL,Eg.  ÄsthetikundKunstwerk.  (Der Kunstwart,  20.) 

Dresdener  Kunstgewerbe.  (Die  Kunst,  10.) 

GRIVEAU,  M.  La  Sphere  de  beaute.  Lois  d’evolution, 
de  rythme  et  d’harmonie  dans  les  phenomenes 
esthetiques.  (La  Nature  et  rHom.me;  Art  monu- 
mental; Art  industriels  et  decoratifs;  Peinture  et 
Sculpture;  Choreographie;  Musique;  Artlitteraire.) 
In-8°.  984  p.  avec  51  grav.  et  nombreux  tableaux 
synoptiques  et  Schemas.  Paris,  F.  Alcan.  Fr.  10. 


GURLITT,  C.  Englische  Baukunst.  (Kunstchronik,  2g.) 
HUS30N,  F.  Artisans  et  Compagnons  (etudes  retro- 
spectives  sur  les  metiers).  In-8°  Jesus,  215  p.  avec 
fig.  Paris,  Marchal  et  Bi  lard.  Fr.  2'5o. 
KERSCHENSTEINER,  G.  Gewerbliche  Erziehung. 

(Kunst-  u.  Kunsthandwerk,  g.) 

LYONGRÜN,  A.  Neue  Ideen  für  decorative  Kunst  und 
für  das  Kunstgewerbe.  24  Taf.  m.  340  Motiven. 
Qu.  Gr.  Fol.  III  S.  Text.  Berlin,  Kanter  & Mohr. 
M.  32. 

03B0RN,  M.  Das  Volk  und  die  bildende  Kunst.  (So- 
ciale Praxis,  41.) 

SCHAEFER,  K.  Aus  altem  bremischem  Zunftbesitz. 
(Mittheil.  d.  Gew. -Mus.  zu  Bremen,  6.) 

SCHEFFLER,  K.  Meditationen  über  das  Ornament. 
(Die  Kunst,  10.) 

On  Some  Decorative  Flower  and  Plant  Studies  Drawn 
by  Miss  J.  Foord.  (The  Studio,  July.) 

STRONER,  L.  Die  heutige  Lage  der  Hausindustrie  in 
Galizien.  (Mittheil.  d.  Mähr.  Gew. -Mus.,  1901,  ii.) 
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THOMA,  H.  Betrachtungen  zum  Thema  „Kunst  und 
Staat“.  (Die  Gesellschaft,  2.  Juniheft.) 

Van  de  Veldes  Programm.  (Der  Möbelarchitekt,  Juni.) 

WAHL,  Bruno.  Auf!  Kunstgewerbe-Entwürfe.  (In  12 
Heften.)  i.  Heft.  Gr.  4°.  6 Lichtdr.-Taf.  m.  i Bl. 
Text.  München,  Vereinigte  Kunstanstalten.  M.  2. 


II.  ARCHITEKTUR.  SCULPTUR. 

BENEDITE,  L.  Die  französischen  Bildhauer  unserer 
Zeit.  Eine  Sammlung  von  104  ausgewählten  Wer- 
ken. Herausgeg.  u.  m.  einem  Vorwort  versehen. 
Fol.  32  Lichtdr.-Taf.  m.  X S.  Text.  Stuttgart, 
J.  Hoffmann.  M.  26. 

BROWN,  Baldwin.  Colour  in  Architecture.  (The 
Journal  of  Decorative  Art,  June.) 

DOEBNER,  R.  Des  Bildschnitzers  und  Malers  Hans 
Brüggemann  Geburtsort.  (Repert.  f.  Kunstwissen- 
schaft, XXIV,  2.) 

DÜEFER,  M.  Das  neue  Stadttheater  in  Meran. 
(Deutsche  Bauzeitg.,  48.) 

GAUDEMARIS,  V.  de.  Chartreuses  de  Dauphine  et  de 
Savoie  (1024  — 1900).  In-4°  obl.  127  p.  avec  grav. 
Marseille,  Impr.  marseillaise.  Tire  3200  exemplaires. 
Imprime  seulement  au  recto. 

— Chartreuses  de  Provence  (1516  — i8gg).  In-4°  obl. 
100  p.  avec  grav.  Marseille,  Impr.  marseillaise. 
Tire  ä 200  exemplaires.  Imprime  seulement  au  recto. 

HAMER,  John.  Albert  Toft.  (The  Magazine  of  Art, 

July.) 

HOLME,  Ch.  Modern  British  Domestic  Architecture 
and  Decoration.  (The  Studio,  Spec.  Summer 
Numb.,  igoi.) 

JACQUOT,  A.  Essai  de  repertoire  des  artistes  lorrains 
sculpteurs.  In-8°.  76  p.  et  grav.  Paris,  libr.  de 
l’Art  ancien  et  moderne. 

L.  Varnesi,  Augusto.  (Kunst  und  Handwerk,  g.) 

MALAGUZZI  VALLOI,  F.  II  Duomo  di  Milano  nel 
Quattrocento.  (Repert.  f.  Kunstwissensch.,  XXIV,  2.) 

MAUCERI,  Enr.  Giacomo  Serpotta.  (L’Arte,  V/VI.) 

PAZAUREK,  G.  E.  Das  Hospital  von  Kukus.  Eine 
Monumentalwidmung  eines  österreichischen  Cava- 
liers  der  Barockzeit.  (WienerBauindustrieztg.,  37.) 

PRESTEL,  J.  St.  Michaelcapelle  zu  Kiedrich  im  Rhein- 
gau. (Wiener  Bauindustriezeitg.,  Sondernummer.) 

Rothenburg  ob  der  Tauber  und  sein  Rathhaus.  (Wiener 
Bauindustriezeitg.,  Sondernummer.) 

SARRE,  Frdr.  Denkmäler  persischer  Baukunst.  Ge- 
schichtliche Untersuchung  und  Aufnahme  muham- 
medanischer  Backsteinbauten  in  Vorderasien  und 
Persien.  Unter  Mitwirkung  von  B.  Schulz  und 
G.  Krecker.  (In  5 Lfgn  ) i.  Lfg.  Gr.  Fol.  9 Lichtdr. 
u.  4 färb.  Taf.  m.  4 S.  Text.  Berlin,  E.  Wasmuth. 
M.  45. 

SCHUMACHER,  F.  Farbige  Architektur.  (Der  Kunst- 
wart, 20.) 

STEINMANN,  E.  Die  Stiftungen  der  Satri  in  S.  Omo- 
bono  in  Rom.  (Zeitschr.  f.  bild.  Kunst,  N.  F.,  XII, 

IO.) 

WILAND,  Alphons.  Dreifaltigkeitskirche  und  Colle- 
gienkirche  in  Salzburg.  (Wiener  Bauindus’rie- 
zeitg.,  42.) 


III.  MALEREI.  LACKMALER. 
GLASMALEREI.  MOSAIK  ho- 

EMELE,  J.  Die  deutsche  Glasmalerei- Ausstellung  in 
Karlsruhe  in  Baden.  (Sprechsaal,  30.) 

FOURNIER,  Louis-Edouard.  Eugene  Delacroix  et  ses 
peintures  decoratives  a Saint-Sulpice.  (Revue  des 
arts  decoratifs,  7.) 

Galle-Gläser.  (Centralbl.  f.  Glas-Ind.  u.  Keramik,  551.) 

Neue  Glasmalereien.  Aus  dem  königlichen  Institut  für 
Glasmalerei  in  Charlottenburg.  (Centralbl.  f.  Glas- 
Ind.  u.  Keramik,  553.) 

HAAS,  W.  Moderne  Glasätzereien.  i.  Lfg.  Gr.  Fol. 
10  Lichtdr.-Taf.  Berlin,  M.  Spielmeyer.  M.  10. 

HAREUX,  E.  L’Outillage  et  le  Materiel  necessaires  ä 
l’atelier  ou  en  plein  air.  In-4°.  80  p.  avec  71  grav. 
Paris,  Laurens.  Cours  complet  de  peinture  ä 
l’huile. 

OSTWALD,  H.  Neuere  Glasmosaiken.  (Westermanns 
Monatshefte,  Juli.) 

SCHLEINITZ,  O.v.  Die  Sforza-Werke  im  British  Mu- 
seum. (Zeitschr.  f.  Bücherfreunde,  Juli.) 

SCHRÖDER,  A.  Die  frühesten  datirten  Bilder  Hans 
Holbeins  des  Alteren  im  Dome  zu  Augsburg.  (Re- 
pert. f.  Kunstwissenschaft,  XXIV,  2.) 

THOMAS,  A.  Deux  Panneaux  decoratifs  (Salons  de 
1901).  (L’Art  decoratif,  Juillet.) 

TRUNK,  R.  Über  Fensterdecoration.  (Das  Kunstgew. 
in  Elsass-Lothringen,  12.) 

Verglasung  der  Fenster  im  Mittelalter.  (Centralbl.  f. 
Glas-Ind.  u.  Keramik,  551;  nach  einem  Vortrag 
von  Hasak.) 

WEALE,  W.  Sames.  Remarks  on  Memling.  (Repert.  f. 
Kunstwissenschaft,  XXIV,  2.) 

WORD  BROWN,  J.  Cimabue  and  Duccio  at  Santa 
Maria  Novella.  (Repert.  f.  Kunstwissenschaft, 
XXIV,  2.) 

IV.  TEXTILE  KUNST.  COSTUME. 
FESTE.  LEDER-  UND  BUCH- 
BINDER-ARBEITEN 

Animais  in  Pattern  Design.  (The  Art  Journ.,  July.) 

CHRISTIANSEN,  H.  Deutsche  Tapeten  und  Friese. 
Qu.  Schm.  Fol.  15  Färb. -Bl.  m.  3 Bl.  Text.  Altona- 
Ottensen,  Tapetenfabr.  Hansa,  Iven&  Co.  M.  — -50. 

CIPOLLA,  C.  Una  Mitra  del  secolo  XIII.  (L’Arte, 
V/VI.) 

GOEBEL,  Th.  Moderne  künstlerische  Bucheinbände. 
(Zeitschr.  f.  Bücherfreunde,  Juli.) 

LOISEL,  E.  Manuel  pour  l’execution  de  vraies  tapis- 
series  haute  lisses  Gobelins  et  tapis  Savonnerie; 
,, Resultats  particulierement  faciles  sur  le  metier 
,,L’Independant‘.“  In-8°.  64  p.  avec  50  fig.  Paris, 
impr.  Garjeanne;  18,  boulevard  des  Filles-du-Cal- 
vaire.  Fr.  i'50. 

SAINT-ANDRE.  Le  cuir  d’art  aux  Salons  de  igoi. 
(Revue  des  Arts  dec.,  Juin.) 

SAUZEY.  Iconographie  du  costume  militaire  de  la 
Revolution  et  de  l’Empire,  contenant  de  courtes 
notices  historiques  sur  plus  de  deux  Cents  corps  de 
troupes,  et  huite  mille  references  ä plus  de  cinq 
mille  planches  d’uniformes  colories.  Avec  une 
preface  de  M.  Henri  Bouchot.  In-i6°.  VII — 472  p. 
Paris,  Dubois.  Fr.  12. 
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CHARLES  ASHBEE  ALS  ARCHITEKT  UND 
BAUMEISTERN^  VON  B.  RENDELL-LONDON 

N der  Aprilnummer  des  vorigen  Jahres  von 
„Kunst  und  Kunsthandwerk“  erschien  ein 
Artikel  über  das  Werk  von  C.  R.  Ashbee  aus 
der  Feder  von  W.  Fred.  Unsere  Absicht  ist, 
die  darin  gegebenen  allgemeinen  Umrisse 
auszufüllen  und  der  Betrachtung  seiner 
Verdienste  als  Architekt  und  Baumeister 
einigen  Raum  zu  widmen. 

Das  Ende  des  XIX.  Jahrhunderts  war 
Zeuge  einer  plötzlichen  Erkenntnis  der  ästhe- 
tischen Möglichkeiten  moderner  Architektur.  Entsprungen  aus  einigen 
wenigen  Fällen  persönlicher  Initiative,  fasste  die  Bewegung  rasch  Wurzel, 
und  das  Publicum  ward  gefesselt  durch  die  Neuheit  der  Construction  von 
Stadthäusern,  welche  in  bisher  ungeahnter  Combination  ein  malerisches 
Aussehen,  mit  innerer  Bequemlichkeit  und  Vornehmheit  vereinigten. 

Mr.  Ashbee  kann  sich  mit  Fug  und  Recht  das  Verdienst  zuschreiben, 
die  englische  Architektur  revolutionirt  zu  haben.  Mit  der  Unabhängigkeit 
des  Handelns,  die  seine  ganze  Carriere  charakterisirt,  und  mit  jener  Energie, 
welcher  es  gelingt,  Reformen  durchzusetzen,  machte  er  sich  daran,  nicht 
allein  einen  Ersatz  für  jenes  lang  geduldete  Schrecknis  — das  Londoner 
Zinshaus  — auszusinnen,  sondern  auch,  es  zu  construiren.  Wir  wollen 
nun  sein  Werk  vom  ästhetischen  sowohl,  als  vom  praktischen  Stand- 
punkt betrachten. 

Das  erste  Augenmerk  bei  der  Erbauung  eines  Stadthauses  ist,  den 
zur  Verfügung  stehenden  Raum  bestens  auszunützen,  bis  an  die  äussersten 
Grenzen  innerer  Räumlichkeit  zu  gehen,  ohne  ein  decoratives  Äussere 
ausseracht  zu  lassen.  Die  Unregelmässigkeit  des  äusseren  Anblicks  einiger 
von  Ashbees  Häusern  ist  seinem  Axiom  zuzuschreiben,  dass  ein  Haus  in 
erster  Linie  dazu  bestimmt  ist,  bewohnt  zu  werden,  und  in  zweiter  Linie, 
um  angesehen  zu  werden.  Darin  steht  er  in  directem  Gegensätze  zu  dem 
Ziele  des  englischen  Durchschnitts-Architekten,  welcher  jedes  von  ihm 
geplante  Haus  als  schreiende  Reclame  für  sich  selbst  verwertet,  und  nur 
das  Auge  des  Vorbeigehenden  zu  fesseln  sucht,  ohne  sich  um  das 
Unbehagen  der  Bewohner  schlecht  beleuchteter  und  unventilirter  Räume 
zu  kümmern.  Diese  Frage  des  Lichtes  und  der  richtigen  Anbringung  der 
Fenster  ist  für  Ashbee  eine  Sache  von  eminenter  Wichtigkeit.  Deshalb  schert 
er  sich  nicht  um  die  Symmetrie  der  Anordnung.  Er  placirt  das  Fenster 
genau  dort,  wo  es  gebraucht  wird,  und  regulirt  demgemäss  seine  Form 
und  Grösse.  Die  Fensterformen,  die  er  am  meisten  bevorzugt,  sind  das 
Achteck,  das  convexe,  und  das  lange,  tiefe  Fenster  mit  Steinsims  und 
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Flügeln  aus  undurchsichti- 
gem Glase,  welches  durch 
Einlass  matter  Farbe  Ab- 
wechslung erhält.  Die  von 
ihm  in  London  eingeführte 
Vereinigung  von  rauhem 
Mörtel  und  Ziegel  für  eine 
Hausfacade  kann  man  häu- 

5 

fig  an  alten  Häusern  jen- 
seits des  Tweed  beobachten. 
Die  Farbe  ist  tiefer  als  die 
gewöhnlicher,  weisser  Tün- 
che, und  die  rauhe  Ober- 
fläche ist  entschieden  male- 
risch. Der  untere  Theil  von 
Ashbees  eigenem  Hause 
(Nr.  74  Cheyne  Walk)  ist  aus 
gelben  Ziegeln,  der  obere 
aus  rauhemMörtel.  Die  Wir- 
kung ist  entschieden  niedlich 
und  nicht  unangenehm,  ob- 
gleich die  Farbe  der  Ziegel 
kaum  glücklich  gewählt  ist. 

Die  innere  Anordnung 
eines  Hauses  ist  es,  worin 
Ashbee  den  Reichthum 
seiner  Hilfsquellen  und  sein  wahres  künstlerisches  Gefühl  zeigt.  Seine 
Grundidee  ist,  dass  das  ideale  Heim  ein  Ort  sein  solle,  dessen  jeder 
einzelne  Theil  einem  completen  Plan  angehört,  um  auf  diese  Weise  ein 
Gefühl  der  Harmonie,  anstatt  einer  Dissonanz  zu  sichern.  Wie  viele 
Beispiele  könnte  man  nicht  anführen,  wo  ein  Haus  anscheinend  aus  einem 
Dutzend  widerstreitender  Absichten  des  Architekten,  Baumeisters  und 
Decorateurs  entspringt,  und  wo  verschwenderische  Ausgabe  als  Beweis 
des  künstlerischen  Wertes  der  Production  angesehen  wird! 

Das  Haus  Nr.  39  Cheyne  Walk,  von  welchem  wir  mit  Mr.  Ashbees 
Erlaubnis  einige  Ansichten  reproduciren,  mag  als  vollkommenes  Beispiel 
seiner  Fähigkeit  gelten,  architektonisch  richtig  zu  disponiren,  wo  er  mit 
beschränktem  Raum  rechnen  muss.  Das  äusserst  kleine  Haus  besteht  aus 
einer  Eintrittshalle  und  einem  Speisezimmer  im  Parterre,  Salon  und  Studir- 
zimmer  im  ersten,  zwei  Schlaf-  und  ein  Ankleidezimmer  im  zweiten,  einer 
Kinderstube,  Badezimmer  und  Dienstbotenräume  im  dritten  Stocke.  Die 
Stiege  ist  höchst  geschickt  erdacht.  Sie  ist  gut  gestaltet  und  nimmt  ein 
Minimum  von  Raum  ein.  Das  Geländer  besteht  aus  senkrechten,  unpolirten 
Eichenstäben  von  sehr  angenehmer  Wirkung.  Die  Treppen  sind  durch  ein 
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Ch.  Ashbee,  Eintrittshalle  von  Nr.  39  Cheyne  Walk 


ausgedehntes  Oberlicht  beleuchtet,  die  Wände  und  das  Holzwerk  der 
Zimmer  gleichmässig  in  Cremefarbe  angestrichen.  Wenn  man  sich  innerhalb 
des  Hauses  befindet,  glaubt  man  auf  dem  Lande  zu  sein,  denn  da  gibt  es 
Nichts,  um  einen  an  die  oft  citirte  Behauptung  zu  erinnern,  dass  London 
synonym  für  Schmutz  und  Düsterheit  ist.  Ashbee  strebt  in  allen  seinen 
Constructionen  nach  Licht  und  Luft;  er  vermeidet  schmale  Gänge  und 
gerade  aufsteigende  Treppen,  und  hasst  den  viereckigen  Raum.  Er  nützt 
jeden  Zoll  aus  und  plant  die  Gestaltung  der  Zimmer  demgemäss;  das 
Speisezimmer  von  Nr.  3g  Cheyne  Walk  dient  als  Illustration  seines 
diesbezüglichen  Geschickes.  Es  ist  dreieckig  und  erweitert  sich  in  ein 
V-förmiges  Erkerfenster,  welches  auf  einen  altmodischen,  mit  Fliessen 
ausgelegten  Garten  ausblickt. 

Die  Decoration  des  ganzen  Hauses  ist  einfachster  Art  und  durchaus 
Jiarmonisch.  Besonders  gut  ist  die  Behandlung  der  Halle  mit  hoher 
Buchbaumholz -Verkleidung  und  mit  einem  seltsamen  Friese,  welches  die 
von  Ashbee  in  Cheyne  Walk  erbauten  Häuser  darstellt. 

In  seinem  eigenen  Hause  Nr.  73  sind  die  Interieurs  complicirterer 
Art,  und  obgleich  Ashbees  Geschmack  auf  strenge  Einfachheit  gerichtet 
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ist,  führt  er  hie  und  da  einen  reichen  Ton  in  der  Anwendung  schöner 
Metalle  oder  eines  seltenen  emaillirten  Stückes  ein.  Ein  durchaus  in  Kupfer 
ausgeführter  Kamin  ist  einer  seiner  glücklichsten  Einfälle.  Wie  man  aus  der 
Illustration  ersehen  mag,  sind  die  Kupferplatten  des  sehr  hohen  ,,Reredos“ 
mit  einem  zerstreuten  Entwurf  in  Repousse-Arbeit  verziert.  Die  in  ,, Kunst 
und  Kunsthandwerk“  voriges  Jahr  reproducirte  Kupferthür  zeigt  eine  andere 
neuartige  Verwendung  dieses  Metalles,  welches  sich  so  schmeidig  zu 
schönen  Wirkungen  anfügt. 

Da  wir  gerade  von  Kaminen  und  ihrem  Zubehör  sprechen,  ist  es  wohl 
am  Platze  ein  Feuergitter  zu  erwähnen,  welches  Ashbee  vor  kurzem  für 
einen  Privatmann  in  New- York  ausgeführt  hat.  Das  Feuergitter  selbst  ist 
aus  Schmiedeeisen  und  Stahl  mit  sehr  hohen  Seitenständern  aus  farbigem 
Email,  grosse,  weisse  Granatäpfel  auf  blauem  und  grünem  Grund  dar- 
stellend. 

Was  die  von  der  „Guild  of  Handicraft“  angefertigten  Möbel  betrifft, 
so  mag  wohl  Mancher  gegen  die  übertriebene  Steifheit  der  Linien  protestiren; 
was  aber  die  Verzierung  derselben  anlangt,  dürfte  es  schwer  sein,  darin  nicht 
Originalität  und  Schönheit  zu  finden. 

Zum  Schlüsse  noch  einige  Worte  über  die  Grundprincipien  Ashbees, 
sowohl  als  Künstler,  als  auch  als  Reformator.  Er  hat  Recht,  wenn  er 
behauptet,  dass  ein  Architekt,  um  eine  Arbeit  erfolgreich  bis  ins  kleinste 


465 


Detail  ausführen  zu  kön- 
nen, sein  eigener  Bau- 
meister und  Decorateur 
sein  muss.  Die  Pläne  zu 
entwerfen  und  sie  einem 
anderen  Manne  zur  Aus- 
führung anzuvertrauen, 
heisst  die  persönliche 
Verantwortlichkeit  ab- 
schütteln. Der  Bau- 
meister hat  sein  eigenes 
Sonderinteresse  im 
Auge,  und  steht  unter 
dem  Banne  der  Versu- 
chung, Contracte  zu  den 
für  ihn  günstigsten  Be- 
dingungen abzuschlies- 
sen.  Daraus  folgt,  dass 
die  von  ihm  verwendete 
Arbeit  die  möglichst 
billige  ist,  und  dass  er 
sich  das  Material  zu  den 
niedrigsten  Preisen  zu 
verschaffen  sucht. 

Dies  erinnert  an  die 
Geschichte  eines  be- 
kannten Financiers, 
welcher  die  Absicht 
hatte,  sich  ein  Haus  zu 
erbauen.  Der  Architekt 

entwarf  den  Plan,  welcher  angenommen  wurde  und  forderte  den  Baumeister 
auf,  einen  Kostenvoranschlag  zu  machen.  Er  fiel  ziemlich  hoch  aus,  war 
aber  nicht  den  obwaltenden  Umständen  angemessen.  Der  Architekt  erklärte: 
,,Mr.  . . . wird  sich  nur  zufrieden  geben,  wenn  er  4000 auf  den  Bau  allein 
ausgibt.  Senden  sie  mir  einen  neuen  Kostenvoranschlag.“  Gesagt,  gethan! 
Und  das  Haus  ward  zur  vollen  Zufriedenheit  aller  Interessirten  erbaut! 

Als  Reformator  geht  Ashbee  der  Sache  ordentlich  auf  den  Grund  und 
schliesst,  dass  die  richtige  Ausführung  der  Anordnungen  eines  Baumeisters 
in  den  Händen  der  von  ihm  beschäftigten  Leute  liegt.  Und  wie  kann  man 
von  einem  Manne  erwarten,  dass  er  Stolz  und  Interesse  an  seiner  Arbeit 
nähme,  wenn  er  fühlt,  dass  er  nur  geduldet  ist  und  jederzeit  mit  seinem 
Wochenlohne  seine  Entlassung  erhalten  kann? 

Es  ist  eine  bekannte  Thatsache,  dass  jede  corporative  Arbeitsorgani- 
sation eine  Garantie  für  Solidität  bietet.  Ashbee  sieht  das  Mittel  gegen  die 
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vorhandenen  Übel  in  der  Gründung  von  Arbeits-  und  Handwerks-Gilden, 
deren  Zweck  die  Förderung  der  moralischen  sowohl,  als  auch  der  künstle- 
rischen Erziehung  des  Handwerkers  ist. 

Seinem  tastenden  Versuche  in  dieser  Richtung  ist  der  wohlverdiente 
Erfolg  nicht  ausgeblieben.  Es  ist  dies  eine  Ermuthigung  zur  Hoffnung  auf 
weitere  Entwicklung. 

Das  von  seinen  Fähigkeiten  umfasste  Gebiet  ist  ein  universell  weites, 
denn  wohl  mag  man  sagen,  dass  es  keinen  Zweig  angewandter  Kunst  gibt, 
dem  er  nicht  zu  irgend  einer  Zeit  seine  besondere  Aufmerksamkeit  gewidmet 
hat.  Seine  Entwürfe  für  Stoffe,  welche  dem  grossen  Publicum  unbekannt 
sind,  sind  reizend,  originell  in  der  Zeichnung  und  wunderschön  in  der  Farbe. 

In  seinen  Entwürfen  für  silbernes  Tischgeräth  hält  er  sich  strenge  an 
die  alte  Einfachheit  der  Formen,  die  zur  Zeit  der  Königin  Elisabeth  in  Mode 
war,  und  adaptirt  dieselben  für  Verwendung  von  farbigem  Email  in  ver- 
schiedenen feinen  Farben. 

Wir  sind  gegenwärtig  von  einer  Sündflut  billiger  Nachahmungen  jenes 
Stiles  bedroht,  der  bei  uns  am  besten  unter  dem  Namen  ,,L’  Art  Nouveau“ 
bekannt  ist.  Dies  bezieht  sich  sowohl  auf  Möbel,  als  auch  auf  verschieden- 
artige Gegenstände  decorativen  Hausrathes.  In  den  fashionablen  Läden 
von  Paris,  Berlin  und  Petersburg  finden  wir  an  allen  Ecken  und  Enden 
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ausgemergelte  Weibergestalten,  deren  Formen  in  Beleuchtungskörper, 
Blumenständer,  Aschenbecher,  Tintenfässer  und  was  nicht  sonst  gezwängt 
sind.  Ein  oder  zwei  Künstler  mit  wahrem  Talent  für  die  anmuthige  Modellirung 
menschlicher  Formen  sind  für  diese  Epidemie  verantwortlich,  welche  den 
Namen  ,, Decadence“  führt  — ein  Name,  erfunden  von  einem  Pessimisten, 
der  die  Doctrine  unserer  modernen  Philosophen  angenommen  hat. 

Inmitten  dieser  falschen  Schlüsse,  welche  einem  gläubigen  Publicum 
eine  schwächliche  Excentricität  als  das  Product  verborgenen  Genies  vor- 
schwindeln wollen,  erscheint  eine  gesunde,  frische  Kunst  doppelt  wertvoll! 


DIE  INTERNATIONALE  KUNSTAUSSTEL- 
LUNG ZU  DRESDEN  1901  VON  PAUL 
SCHUMANN-DRESDEN 


II.  JEAN  CARRIES 

IE  deutschen  Kunstfreunde,  die  vor  der  diesjährigen 
Ausstellung  in  Dresden  Jean  Carries*)  näher 
kannten  und  schätzten,  werden  sich  leicht 
zählen  lassen.  In  den  deutschen  Ausstellungen 
war  er  niemals  vertreten,  von  den  deutschen 
Kunstsammlungen  besass  nur  das  Hamburger 
Museum  für  Kunst  und  Industrie  ein  paar 
kleine  Stücke  von  Carries,  das  Albertinum  zu 
Dresden  eines.  In  Paris  war  er  in  dem  Kreise 
der  Künstler  und  Kunstliebhaber  wohl  bekannt, 
aber  seine  Kunst  war  nicht  dazu  geeignet, 
ihm  eine  grosse  Popularität  zu  verschaffen,  und  er  starb,  ehe  es  ihm 
gelungen  war,  das  grosse  Werk  zu  vollenden,  an  das  er  Jahrelang  seine 

*)  Man  spricht  Karriäs. 
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ganze  Kraft  gesetzt 
hatte.  Wer  aber  in  der 
diesjährigenDresdener 
Kunstausstellung  die 
umfängliche  Samm- 
lung von  Original- 
werken Jean  Carries’ 
gesehen  hat,  der  wird 
ihn  sicherlich  nicht 
wieder  vergessen.  Man 
verdankt  diese  Aus- 
stellung dem  Pariser 
Keramiker  Herrn  Ge- 
orges Höntschel,  dem 
intimen  Freunde 
des  verstorbenen  Bild- 
hauers, der  seine 
Werkstatt  übernom- 
men und  eine  grosse 
Anzahl  von  Carries’ 
Werken  in  seinen  Be- 
sitz gebracht  hat.  Die  Besucher  der  Dresdener  Ausstellung  werden  es  ihm 
danken,  dass  sie  Gelegenheit  hatten,  mit  einem  so  eigenartigen  Künstler 
Bekanntschaft  zu  machen.  Er  hat  auch  die  Erlaubnis  gegeben,  eine  Anzahl 
von  Werken  Jean  Carries’  den  Lesern  dieser  Zeitschrift  in  Abbildungen 
vorzuführen. 

Jean  Carries  wurde  1855  in  Lyon  geboren;  sein  Vater  war  ein 
armseliger  Schuhmacher.  Er  starb,  als  Jean,  das  zweite  von  seinen  vier 
Kindern,  kaum  sechs  Jahre  alt  war,  und  wenige  Monate  darauf  verlor  Jean 
auch  die  Mutter.  Diese  muss  einen  tiefen  Eindruck  auf  den  Sohn  gemacht 
haben;  das  Gedächtnis  an  sie  ist  ihm  immer  lebendig  geblieben,  und  er  hat 
von  ihr  ein  tief  ergreifendes  visionäres  Bildnis  geschaffen,  das  er  in  eigen- 
artiger Weise  am  Sockel  seines  eigenen  Kniestückes,  in  Bronze  angebracht 
hat,  ganz  ähnlich  wie  Max  Klinger  an  seiner  Salome  die  Köpfe  zweier  ihrer 
Verehrer  angebracht  hat. 

Eine  Nonne  — die  Schwester  Callamand  — nahm  sich  des  verwaisten 
Knaben  an  und  brachte  ihn  in  das  Waisenhaus  Providence-Denuziere. 
Er  hat  sich  nicht  wohl  dort  befunden,  sein  wildes  ungeberdiges  Tempera- 
ment, sein  künstlerisches  Genie  konnte  sich  nicht  mit  der  strengen  Ordnung 
und  Regelmässigkeit  befreunden,  die  in  einer  solchen  Anstalt  unerlässlich 
ist,  und  auch  dem  Lernen  war  er  durchaus  abgeneigt.  Seine  Beschützerin 
Mutter  Callamand  — die  Superiorin  der  Schwestern  des  heiligen  Vincent 
Paula  — war  indes  fest  davon  überzeugt,  dass  Grosses  in  ihm  schlummere, 
und  ebnete  ihm  trotz  aller  Conflicte  mit  Lehrern  und  Erziehern  immer 
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wieder  die  Pfade.  Mit  13  Jahren  trat  Carries  als  Lehrling  bei  dem 
Bildhauer  und  Heiligenbilderfabrikanten  Vermare  ein.  Auch  hier  fühlte 
er  sich  durchaus  unwohl  und  er  hat  dieser  Lehrzeit  bei  einem  Manne, 
der  die  Kunst  ganz  handwerksrnässig  als  Erwerb  ohne  künstlerische 
Bestrebungen  betrieb,  stets  nur  mit  dem  äussersten  Missbehagen 
gedacht.  Er  besuchte  damals  nebenbei  die  Schule  der  schönen  Künste 
zu  Lyon,  aber  er  verdankt  auch  dieser  wenig  mehr  als  die  handwerks- 
massigen  Griffe.  Mit  heiliger  Andacht  und 
unermüdlichem  Eifer  studirte  er  aber  die  alten 
Bildwerke  im  Museum,  wo  er  Sonntags  die 
gesammte  Zeit  zubrachte,  während  das  Museum 
geöffnet  war.  Mit  17  Jahren  machte  sich  Carries 
selbständig;  in  seinem  elenden  Zimmer  zu  Lyon, 
rue  Tramassac  Nr.  30,  fing  er  an  künstlerisch 
zu  schaffen.  Mutter  Callamand  war  unablässig 
bemüht,  ihrem  Schützling  bei  den  reichen  und 
vornehmen  Familien  der  Stadt  Aufträge  auf 
Büsten  zu  verschaffen. 

Mit  19  Jahren  verliess  Carries  plötzlich 
Lyon,  um  nach  Paris  zu  gehen.  Einigen 
Kameraden  theilte  er  mit,  er  habe  einen  sehr 
reichen  Oheim,  der  ihn  eingeladen  habe.  Dieser 
sehr  reiche  Oheim  bestand  aber  nur  in  den 
wenigen  Franken,  die  er  in  der  Tasche  hatte 
und  in  dem  Drange,  die  Welt  und  die  Kunst 

zu  sehen.  Die  Kunst  fand  er  in  Paris,  aber  auch  ch.  Ashbee,  Fauteuil 
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die  Noth.  Hungernd  aber  mit  wil- 
der Begeisterung  bewunderte  er 
die  Werke  von  Carpeaux  und 
von  Rüde.  Die  Lyoner  Freunde 
halfen  ihm  aus  der  ärgsten  Noth. 
Er  trat  (1874)  in  das  Atelier  des 
Professors  N.  Dumont  ein,  aber 
nur  kurze  Zeit  hielt  er  es  dort 
aus.  Als  er  ein  Relief  der 
Kreuzabnahme  Christi  modellirte 
und  dabei  die  Starrheit  der  For- 
men durch  Tönung  mit  Thon- 
brühe malerisch  weicher  zu  ma- 
chen suchte,  regnete  der  Spott 
seiner  Ateliergenossen  auf  ihn 
hernieder.  Er  verliess  das  Atelier 
und  kam  nicht  wieder.  Um  den 
Rompreis  bewarb  er  sich  vergeb- 
lich. Nun  arbeitete  und  studirte  er 
mit  äusserstem  Fleisse  und  lei- 
denschaftlichem Eifer.  Er  model- 
lirte Köpfe  von  Bettlern,  Ent- 
erbten, gescheiterten  Existenzen. 
Zu  Modellen  reichten  seine  Ein- 
künfte nicht  aus,  aber  er  wusste 
sich  Abgüsse  nach  der  Natur  zu 
verschaffen,  und  diese  studirte 

Ch.  Ashbee,  Aufsatzschrank 

er  in  ganz  ungewöhnlicher  Weise. 
Er  betrachtete  sie  stundenlang,  er  betastete  sie  mit  seinen  weichen, 
geschickten  und  empfindlichen  Fingern,  er  lernte  sie  auswendig,  bis  ihm 
die  unmerklichsten  Unebenheiten,  die  feinsten  Übergänge  der  verschiedenen 
Flächen  so  vertraut  waren  wie  die  Buchstaben  des  ABC.  Was  andere  mit 
dem  Verstände,  machte  er  sich  durch  Gefühl  — so  sagt  sein  Biograph 
Arsene  Alexandre  — und  Empfindung  zu  eigen;  wenn  er  blind  geworden 
wäre,  er  hätte  trotzdem  weiter  schaffen  können,  so  vertraut  waren  die 
Formen  seinen  Fingern.  Und  wie  er  die  Rechtschreibung  der  Formen 
studirte  und  erlernte,  so  machte  er  auch  ganz  eingehende  Studien 
ausschliesslich  über  die  Oberfläche  der  Haut.  Ihre  Elasticität,  die  Feuchtigkeit 
der  Lippen,  das  Leuchten,  ja  die  Farbe  des  Blickes,  das  unmerkliche  Zittern 
der  Nasenlöcher,  das  Zusammentreffen  verschiedener  Fleischtheile  (zum 
Beispiel  der  Lippen)  alles  das  suchte  er  mit  möglichster  Wahrheit  wieder- 
zugeben. Einer  seiner  ersten  Versuche  dieser  Art  war  ein  Selbstbildnis, 
wobei  er  zu  seiner  Freude  den  Glanz  der  Augen,  das  Feuchte,  Fleischige 
der  Lippen,  den  leichten  Flaum  seines  kärglich  sprossenden  blonden 
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Bartes  überraschend  ausge- 
drückt hatte.  Man  verstand 
dieses  Neue  allerdings  nicht, 
man  sprach  sogar  von  Ab- 
güssen über  der  Natur,  man 
übersah  aber  dabei  voll- 
ständig den  ausgesprochenen 
Stil,  die  starke  künstlerische 
Empfindung,  welche  dieses 
Werk  wie  alle  übrigen  Schöpf- 
ungen Carries  aufwies.  Denn 
nichts  lag  ihm  ferner,  als  die 
Natur  zu  copiren.  Die  Natur 
war  ihm  nur  Mittel,  es  zog 
ihn  viel  mehr  zur  Vereinfach- 
ung, zur  Stilisirung,  zum  Aus- 
drucke des  Empfundenen,  des 
innerlich  Erschauten,  nicht 
aber  zur  Wirklichkeit. 

Inzwischen  kehrte  Carries 
nach  Lyon  zurück,  um  dort 
eine  Büste  der  im  Sterben 
liegenden  Schwester  Agnes 
herzustellen,  ein  Werk,  das 
auf  sein  Gemüth  tiefgehenden 
Einfluss  gehabt  hat.  Mancher- 
lei andere  Aufträge  gingen 
ihm  zu;  mit  20  Jahren  war  er 
in  Lyon  ein  wohlbekannter 

Künstler.  Aus  jener  Zeit  Ch.  Ashbee,  Klapptisch  und  Metallgeräthe 

Stammt  die  Büste  des  in  Rom 

ermordeten  französischen  Malers  Eugen  Allard,  die  er  für  die  Witwe  machte. 
Im  Anschlüsse  daran  fertigte  er  aus  eigenem  Antriebe  ein  wunderbares  Werk; 
Allards  Kopf  unter  dem  Leichentuche,  das  er  der  Witwe  schenkte.  Carries 
musste  sodann  seinen  Militärsdienst  ableisten.  Der  Oberst  seines  Regiments 
Miquel  de  Riu  war  ein  kunstbegeisterter  Mann  und  gewährte  dem  Künstler, 
der  übrigens  mit  allem  Eifer  seiner  Soldatenpflicht  oblag,  jede  mögliche 
Freiheit,  so  dass  er  während  dieses  Jahres  auch  künstlerisch  thätig  sein 
konnte.  Damals  machte  Carries  in  Montauban  auch  seine  ersten  Versuche 
mit  Terracotten. 

Mit  500  Franken  in  der  Tasche  kehrte  er  dann  wieder  nach  Paris 
zurück,  wo  er  in  den  nächsten  zehn  Jahren  mit  kurzen  Unterbrechungen 
gewohnt  und  geschaffen  hat.  In  den  ersten  Jahren  war  die  bittere  Noth  sein 
steter  Gast.  Sie  hat  ihn  nicht  abgehalten,  unermüdlich  zu  schaffen,  zu 
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suchen,vorwärtszustre- 
ben.  In  seinem  armseli- 
gen Atelier  entstanden 
eine  Reihe  Köpfe  von 
„Enterbten“,  ,, Beküm- 
merten“, ,, Gescheiter- 
ten“ (epaves).  Carries 
schwelgte  in  grossen 
Entwürfen  wie  Michel- 
angelo, dessen  Sclaven 
und  sonstige  Werke  er 
oft  zum  Staunen  seiner 
Freunde  in  wenigen  Mi- 
nuten in  kleinen  Thonfiguren  mit  charakteristischer  Schärfe  aus  dem  Stegreif 
modellirte,  um  sie  dann  alsbald  in  den  Thonkasten  zu  werfen.  Mit  einem 
Freunde  zusammen  modellirte  er  auch  für  das  Schloss  Meslay  le  Vidame 
ein  Giebelrelief:  die  Zeit  entschleiert  die  Stunden.  Aber  alles  das  waren 
nur  Übergänge.  In  seinem  Innern  rang  sich  etwas  ganz  anderes  empor,  als 
die  gewöhnliche  Salonbildhauerei,  die  alljährlich  mit  einem  Morceau  um 
Ehrenmedaillen,  Staatsankäufe  und  Aufträge  concurrirt.  Von  allen  Einflüssen 
der  Schule  und  des  Ateliers  machte  er  sich  frei,  und  er  schuf  sich  eine 
Kunst  aus  seinem  Innern  heraus,  die  den  vollen  Stempel  seiner  Persönlich- 
keit an  sich  trägt.  Ausdruck  und  Materialbehandlung  waren  ihm  dabei 
von  gleicher  Wichtigkeit.  Was  Carries  schafft,  geht  immer  von  starker 
innerer  Anschauung  aus.  Die  Wirklichkeit  ist  ihm  nicht  Gegenstand 
der  Nachahmung,  sondern  der  künstlerischen  Deutung.  Die  Erinnerung 
bietet  ihm  grössere  Dienste  als  das  Modell.  Seine  ganze  Persönlichkeit 
drängte  sich  in  seine  Schöpfungen  hinein.  Er  liebte 
seine  Werke  geradezu,  er  litt  an  ihnen,  er  erregte 
sich  an  ihnen  auf  bis  zur  höchsten  Freude,  zum  höchsten 
Schrecken  und  zur  tiefsten  Niedergeschlagenheit.  Die 
subjectiv  persönliche  Auffassung  erstreckte  sich  bis  in 
die  Bildnisse  hinein,  die  er  schuf.  Von  Bildnissen  im 
eigentlichen  Sinne  kann  man  bei  ihm  gar  nicht  reden; 
schuf  er  doch  selbst  solche  Werke  leichter  und  erfolg- 
reicher aus  der  Erinnerung  als  gegenüber  dem  Modell, 
das  ihn  — so  war  es  bei  der  Büste  Jules  Bretons  — ver- 
wirrte und  in  Verlegenheit  setzte.  Gewährte  ihm  dieses 
Schaffen  von  innen  heraus  die  Bürgschaft  vollkommener 
Harmonie  und  Abgeschlossenheit  der  Idee,  so  legte  er 
aber  auch  den  grössten  Wert  auf  das  Äussere.  Vor 
,, schmutziger  Arbeit“,  das  heisst  ungenügender  Durch- 
bildung hatte  er  einen  wahren  Abscheu.  Mit  der  breiten 
Hängelampe  Wirkung  des  Ganzen  suchte  er  die  vollkommene  Durch- 
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Ch.  Ashbee,  Halsketten 

bildung  der  Einzelheiten  zu  verbinden.  Auch  in  der  Oberfläche,  in  der 
Haut  seiner  Köpfe  — mehr  interessirte  ihn  am  Menschen  zumeist 
nicht  — wollte  er  die  feine  künstlerische  Empfindung  sehen;  ebenso  wie 
das  Seelische  seiner  Werke  lag  ihm  am  Herzen,  wie  es  in  seinem 
Nekrolog  in  der,, Gazette  des Beaux  Arts“  heisst:  ,,le  precieux  de  l’enveloppe, 
la  delicatesse  du  rendu“.  Vor  den  rohen  Materialien  hatte  er  einen  Abscheu, 
vor  der  Bronze  sowohl,  die  anfänglich  wie  ein  blankgeputzter  Küchenkessel, 
später  schmutzig,  verrusst  aussieht,  wie  vor  dem  Marmor,  der  anfänglich 
glimmerartig  glänzt  wie  Zucker  oder  glyzerinartig  wie  Seife  wirkt,  später 
nicht  minder  vom  Schmutz  verderbt  wird.  Von  dieser  Empfindung  aus  kam 
Carries  zu  jenem  Suchen  nach  Patina,  das  ihn  sein  ganzes  Leben  hindurch 
beschäftigt  hat  und  so  ungemein  bezeichnend  für  sein  ganzes  Schaffen  ist. 
Und  nicht  minder  gross  war  Carries’  Abscheu  vor  der  trocken-akademischen 
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Jean  Carries,  Selbstbildnis  mit  dem  Kopfseiner 
Mutter  am  Sockel  und  einem  Figürchen 
(Tracht  Louis  XIII)  in  der  Hand  (Bronze) 


Darstellung  seiner  Köpfe,  vor  Rockumschlägen 
und  gesteiften  Hemdkragen,  daher  der  Phan- 
tasiedecor,  jene  vielgefältelten  Radkragen,  die 
hohen  verbeulten  Filzhüte,  die  Käppchen,  die 
Häubchen  mit  grossen  Flügeln,  die  Brusttücher, 
mit  denen  er  seine  Büsten  ausstattete,  kurzum, 
jene  Freude  an  malerischem  Kopf-,  Hals-  und 
Brustputz,  die  sein  Schaffen  dem  Rembrandts 
an  die  Seite  stellt. 

Dieser  ganze  Umschwung  in  Carries 
Empfinden  fällt  in  die  ersten  Jahre  seines 
zweiten  Pariser  Aufenthaltes.  Erst  noch  unklar 
und  instinctiv  in  diesem  Sinne  schaffend,  kam 
er  allmählich  mehr  und  mehr  zu  voller  Klarheit. 
,,Die  meisten  modernen  Sculpturen  sind  nichts 
als  Stein,  es  ist  keine  Haut  darüber“,  pflegte 
er  zu  sagen.  Es  fehlte  ihnen  eben  die  technische 
Vollendung,  die  Carries’  unaufhörliche  Sorge 
war.  Um  sie  zu  erreichen,  sann  er  auf  immer 
neue  Stoffe  und  Verfahren,  die  geeignet  wären, 
die  Feinheit  seiner  Empfindung  auszudrücken 
und  seinen  Schöpfungen  dauernde  Unveränder- 
lichkeit zu  geben.  Zunächst  tönte  er  seine 
Gipsabgüsse  in  der  mannigfaltigsten  Weise,  dann  wandte  er  seine  ganze 
Sorge  der  Patinirung  der  Bronze  zu. 

Ehe  er  dazu  kam,  hatte  er  seinen  ersten  grossen  Erfolg  zu  verzeichnen. 
Im  Salon  des  Jahres  i88i  stellte  er  unter  den  beiden  Namen  Joseph  und 
Michel  Carries  vier  Werke  aus:  den  Kopf  Karls  I.,  den  Blinden,  den  Ent- 
erbten und  einen  Manneskopf.  Sie  erzielten  eine  ungeahnte,  bedeutende 
Wirkung.  Zwei  ehrenvolle  Erwähnungen  wurden  ihm  zutheil  und  die  vier 
Köpfe  wurden  in  allen  Kunstkreisen  auf  das  lebhafteste  besprochen.  Natur- 
abgüsse nannten  sie  die  einen,  die  anderen  aber  brachten  dem,  was  er  wollte, 
volles  Verständnis  entgegen.  Carries  wurde  dadurch  mit  einem  Schlage  auch 
in  den  Kunstkreisen  zu  Paris  ein  bekannter  Mann.  Die  warm  anerkennenden 
Kritiken  waren  die  letzte  Freude  seiner  Pflegemutter  Callamand.  Ihm  selbst 
brachten  sie  mehrere  Aufträge  ein,  so  die  Büste  Jules  Bretons,  die,  wie 
gesagt,  anfänglich  misslang  und  immer  schlechter  wurde,  so  lange  der  Maler 
ihm  Modell  stand,  und  die  erst  dann  gelang,  als  er  sie  in  Abwesenheit 
Bretons  von  Neuem  vornahm  und  ihn  mit  Bluse  und  Hut  nach  dem 
Erinnerungsbilde  darstellte.  Er  konnte  keine  Bildnisse  im  gewöhnlichen 
Sinne  machen,  sondern  nur  Kunstwerke  auf  Grundlage  eines  Bildnisses. 
Bretons  Büste  war  übrigens  eine  der  ersten  Bronzearbeiten,  auf  der  er 
eine  köstliche  Patina  anbrachte.  In  den  Zwischenraum  zwischen  der  ersten 
und  der  zweiten  Arbeit  fällt  eine  Reise  nach  Wallerfangen  und  Mettlach, 
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wo  er  in  den  Familien  De  Galhau  und 
Villeroy  freundliche  Aufnahme  fand.  Den 
Conflict  zwischen  seinem  wilden,  un- 
gebundenen Künstlertemperament  und 
dem  ernsten  conservativen  Empfinden  in 
diesen  beiden  Familien  schildert  Arsene 
Alexandre  in  anschaulicher  Weise. 

Im  Jahre  1883  machte  Carries  die 
Bekanntschaft  des  Giessers  Bingen,  der 
ihm  bald  in  inniger  Freundschaft  zugethan 
war  und  ihm,  durch  das  Band  der  gleichen 
Armuth  wie  des  gleichen  Empfindens  ver- 
bunden, auf  seine  Absichten  bezüglich 
der  Patina  mit  vollem  Verständnis  einging. 
Er  pflegte  das  Wachsausgussverfahren, 
das  einzige,  das  alle  Feinheiten  der  Mo- 
dellirung  des  Bildhauers  ohne  Rest  wieder- 
gibt und  jene  Nacharbeiten  mit  Feile  und 
Hammer  überflüssig  macht,  die  oft  genug 
zerstören,  was  die  empfindende  Hand  in 
Jean  Carries,  Die  lächelnde  Nonne,  Thon  gebildet  hat.  Mit  Bingen  zusammen 

Büste  m stemzeug  machtc  Cafrics  zahlreiche  Versuche  die 

Bronze  zu  patiniren,  indem  er  sie  mit 
Pflanzen-  und  Fruchtsäften  behandelte,  in  Erde  und  Mist  eingrub,  Eisen- 
und  Kupferoxyd  einbrannte.  Die  Büste  Gambettas,  Loyse  Labe,  Frans  Hals, 
Velazquez,  die  holländische  Frau  waren  die  ersten  Werke,  die  Bingen  in 
Wachs  ausgoss  und  die  Carries  mit  seiner  Patina  versah.  Eine  ganze 
Scala  von  grünlichen,  leuchtend  rothen,  braunen  Tönen  aller  Schattierungen 
stand  ihm  schliesslich  zur  Verfügung.  Sie  bildeten  das  Entzücken  der  Kunst- 
freunde und  erregten  die  lebhafteste  Theilnahme  der  Künstler,  so  der 
Malachitton  des  Frans  Hals,  die  purpurne  Bronze  der  ,, Infantin“  mit  dem 
Sammetglanz  einer  schönen  Rose,  der  Faunskopf,  der  wie  Achat  schimmert. 
Wie  in  diesen  Tönen  das  Metall  leuchtet,  hie  und  da  ein  unerwarteter  kaum 
merklicher  Reflex  aufblitzt,  das  ist  zum  Entzücken.  Freilich,  um  solche 
Wirkungen  hervorzubringen,  dazu  gehörten  nicht  bloss  die  technischen 
Manipulationen,  sondern  die  unendlich  geschickten,  fein  empfindenden  Hände 
und  das  Auge  eines  Carries.  Wem  sie  fehlen,  der  wird  vielleicht  etwas 
Ähnliches,  aber  stets  Gröberes  hervorbringen. 

Nocheinmal  stellte  Carries  im  Salon  des  Jahres  1883  aus,  einen  Courbet 
und  einen  Bischof  mit  Mütze,  Mitra  und  Ring.  Beide  machten  nicht  viel  Auf- 
sehen. Dann  hielt  er  sich  fast  ein  Jahrzehnt  vom  Salon  fern.  Inzwischen  schuf 
er  eine  ganze  Reihe  von  carricaturhaften  Köpfen  mit  phantastischem 
Aufputz,  die  ihm  dazu  dienten,  seine  Versuche  mit  Patina  zu  machen,  dazu 
eine  Reihe  köstlicher  Kinderköpfe,  in  denen  er  den  ganzen  intimen  Reiz 
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der  Kinderseele  mit 
unnachahmlicher  Fein- 
heit wiederzugeben 
wusste.  Alles,  was  er 
in  diesen  Jahren  ge- 
schaffen hatte,  stellte 
er  1888  in  den  präch- 
tigen Räumen  des  Hau- 
ses der  Frau  Menard- 
Dorien  (Paris,  rue  de  la 
Faisanderie)  aus,  wel- 
che ihm  die  Besitzerin 
zur  Verfügung  gestellt 
hatte.  Hier  sah  man  jene 
phantastischen  Carri- 
caturen,  die  Kinder- 
köpfe, die  Statuette  der 

Dichterin  Loyse  Labe  (la  belle  Cordiere  de  Lyon) 
und  die  Halbfigur  des  Bildhauers  selbst,  der  ein 
Figürchen  eines  Herrn  in  der  Tracht  Louis  XIII. 
in  der  Hand  hält,  während  am  Sockel  das  wunderbare  Bildnis  der  toten 
Mutter  Carries  wie  eine  Vision  angebracht  ist.  Die  Ausstellung,  welche 
ungemein  intim  angeordnet  war  und  jedes  der  ausgestellten  Werke  in  seiner 
Eigenart  wirksam  zur  Geltung  brachte,  erregte  die  allgemeine  Aufmerk- 
samkeit des  kunstsinnigen  Paris  und  wirkte  für  viele  wie  eine  Offenbarung. 

Mit  dieser  Ausstellung  von  1888,  welche  Carries  viel  Ehre  einbrachte, 
schliesst  die  erste  Periode  seiner  Künstlerschaft.  Im  gleichen  Jahreverschwand 


Jean  Carries, 

Ludwig  der  Heilige  als  Kind, 
Büste  in  bronzefarbigem 
(grünem)  Gips 


Jean  Carries, 

Bildnis  eines  alten  Schauspielers 
(Gips,  braunroth) 


Jean  Carries,  Bischof,  Büste  in  Steinzeug  Jean  Carries,  Nonne,  Büste  in  getöntem  Gips 
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er  plötzlich  von 
Paris  und  über  zwei 
Jahre  hörte  man 
nichts  mehr  von 
ihm.  Er  hatte  sich 
dem  künstlerischen 
Steingut  zugewen- 
det. Scheinbar  war 
dieser  Entschluss 
ganz  plötzlich  ge- 
kommen, aber  er 
war  ganz  allmäh- 
lich in  ihm  gereift. 

Jean  Carries,  Das  Kind  mit  dem  (Jgj.  WeltaUS-  Jean  Carries,  Kopf  eines  schlafenden 

Kragen  (Stemzeug)  • x 

Stellung  von  1888  Kmdes  (Stemzeug) 

hatten  ihn  die  ja- 
panischen Töpfereien  auf  das  lebhafteste  interessirt;  er  hatte  sie  immer 
von  Neuem  betrachtet,  er  suchte  sie  in  der  Folge  in  den  Privatsammlungen 
wieder  auf,  nahm  sie  liebevoll  in  die  Plände  und  sprach  mit  Freunden  oft 
von  diesen  köstlichen  Erzeugnissen  ostasiatischer  Kunst  mit  ihren  sonder- 
baren Färbungen,  ihrer  weichen  Oberfläche  und  ihren  besonderen  Formen. 
Er  träumte  davon  Ähnliches  zu  machen,  aber  mit  matter  Oberfläche, 
der  Glanz  der  japanischen  Glasur  störte  ihn.  Ein  Zufall  bringt  seine  Sehnsucht 
zum  plötzlichen  Entschluss.  Er  fragt  seinen  Freund  Grasset,  wo  man  die  Erde 
finde,  aus  der  man  Gefässe  in  der  Art  der 
japanischen  mache.  Grasset  meint,  man  finde 
sie  hie  und  da,  zum  Beispiel  in  Fontainebleau, 
jedenfalls  könne  ihr  gemeinsamer  Freund 


Jean  Carries,  Brustbild  eines  schlafenden  Kindes  (Steinzeug) 


Jean  Carries,  Der  Komödiant,  Bronzebüste 


63 


478 


Jean  Carries,  Büste  eines  jungen  Mädchens  mit 
geneigtem  Kopf  (Steinzeug) 


Limet  bessere  Auskunft  geben. 
Carries  stürzt  zu  Limet,  erfährt 
von  ihm,  dass  die  Erde  in  seiner 
Heimat  Nievre  gefunden  werde,  und 
bestürmt  ihn,  sofort  mit  ihm  dahin 
zu  reisen;  am  Abend  geht  die  Reise 
vor  sich.  Der  hilfsbereite  Limet  zeigt 
ihm  alles,  was  man  in  La  Nievre  an 
Töpfereien  herstellt,  die  Erde,  die 
Glasuren,  die  man  verwendet,  stellt 
ihm,  aus  der  Eisenfabrik  seines 
Vaters,  die  Werkzeuge  zur  Ver- 
fügung, die  man  bei  der  Bearbeitung 
des  Steingutes  braucht,  und  Carries 
stürzt  sich,  alles  andere  vergessend, 
mit  Feuereifer  auf  die  Herstellung 
des  Steingutes.  Gleich  einem  ge- 
wöhnlichen Arbeiter  erlernt  er  erst 
in  Cosne,  dann  in  Saint-Amand  alle 
Verfahren,  mit  denen  die  wunderbaren  Töpfereien  jener  Gegend  hergestellt 
werden.  Von  litterarischen  Hilfsmitteln  standen  ihm  nur  zur  Verfügung  der 
Katalog  der  japanischen  Abtheilung  der  Ausstellung  von  1878  und  ein 
keramischer  Leitfaden  von  Lauth.  Ohne  jede  chemischen  Kenntnisse  fing  er 
dann  an,  eigene  Versuche  zu  machen  und  nach 
unendlichen  Mühen  und  Anstrengungen,  bei  denen 
er  alle  seine  Mittel  aufzehrte,  nach  vielen  Ent- 
täuschungen und  Widerwärtigkeiten  gelang  es  ihm, 
farbiges  Steingut  herzustellen,  welches  den  japani- 
schen Erzeugnissen  völlig  ebenbürtig  ist.  Am  2.  Fe- 
bruar 1889  schrieb  er  seiner  Gönnerin  Frau  Me- 
nard-Dorien,  dass  er  die  ersehnten  matten  Glasuren 
entdeckt  habe.  In  demselben  Jahre  stellte  er  in 
seinem  Atelier  Boulevard  Arago  alles  zusammen, 
was  er  in  den  ersten  zwei  und  ein  halb  Jahren 
seines  Aufenthaltes  im  Poterie-Bezirk  von  Nivernais 
geschaffen  hatte.  Es  erregte  Sensation  unter  den 
Kennern,  und  noch  grösser  war  der  Erfolg,  als  er 
im  Jahre  1892  im  Salon  eine  Auswahl  seiner  kera- 
mischen Schöpfungen  öffentlich  ausstellte.  Neben 
einer  Anzahl  von  Büsten  und  Köpfen  sah  man  da 
eine  Fülle  von  köstlichen  Vasen  und  Flaschen,  ferner 
exotischen  Früchten  und  sonderbaren  Thieren  in  den 

wunderbarsten  Glasuren  und  Farbeneffecten.  Diese  Höntschei,  vase  in 

Ausstellung  von  farbigem  Steinzeug,  so  schreibt  steinzeug 
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Heller,  Porträtbüste 


Arsene  Alexandre,  erregte  unter  den 
Bildhauern  und  Keramikern  einen 
wahren  Aufruhr  durch  die  Mannig- 
faltigkeit der  Wirkungen  und  der 
technischen  Hilfsmittel,  die  ein  einziger 
Wille  einem  bestimmten  Zweck  erfolg- 
reich dienstbar  gemacht  hatte. 

Der  wunderbare  Geschmack  in 
diesen  gedämpften  Harmonien,  der 
die  ganze  Stufenleiter  von  grau  und 
braun  durchlief;  blaugrau,  rosagrau, 
grünlichgrau,  weissgrau,  hellbraun, 
dunkelbraun,  dunkelgrün  — graisse 
de  sauvage  nannte  sie  Carries;  jene 
Töpfe  und  jene  Thiere,  die  vom  Moos 
grün  gewordenen  und  von  der  Zeit 
geglätteten  Steinen  oder  seltenen  aus- 
ländischen Früchten  gleichen;  jene  Formen  von  auserlesenem  Geschmack 
in  ihrer  Kraft  und  Eigenart;  dann  die  Schönheit  der  Oberfläche  dieser 
Stücke,  die  geradezu  herausforderten,  sie  liebevoll  mit  den  Händen  zu 
betasten  und  zu  streicheln;  die  mit  feinstem  Geschmack  hie  und  da 
angebrachten  Effecte  in  Gold  und  Silber;  endlich  unter  den  Sculpturen  der 
bizarre  Ausdruck  der  Masken,  die  hinreissende  Wahrheit  derUngeheuer  (zum 
Beispiel  ein  Frosch  mit  Kaninchenohren),  im  Gegensatz  dazu  die  reizvolle 

Anmuth  der  Kinderbüsten  oder  der  jungen 
Nonne;  die  tiefe  Melancholie  des  Mannes  mit 
der  Schelle;  in  einem  Worte  jene  Symphonie 
von  Empfindungen  und  Ausdrücken,  jene 
Offenbarung  von  künstlerisch  Visionärem  und 
einer  Technik,  die  beide  gleich  bewunderungs- 
würdig erscheinen,  alles  das  erregte  die  Be- 
schauer leidenschaftlich  und  brachte  selbst  die 
Eifersucht  der  Künstler  zum  Schweigen.  Der- 
artiges hatte  man  noch  nicht  gesehen. 

Carries  erhielt  das  Kreuz  der  Ehrenlegion, 
er  erntete  Bewunderung  und  Lob  ohne  Glei- 
chen, er  schwamm  in  einem  Meer  von  Ent- 
zücken. Aber  es  sollte  der  letzte  Lichtblick 
seines  Lebens  sein;  schon  ging  er  seinem  Ende 
entgegen.  Ein  mächtiges  Werk,  an  das  er  seine 
ganze  Kraft  setzte,  zehrte  ihn  langsam  auf. 
Nicht  zufrieden  mit  seinen  bisherigen  Thaten 
und  Erfolgen,  wollte  er  weit  Grösseres  schaffen, 
Fiecki,  Kauernder,  Actstudie  wollte  Qv  dem  Steinzcug  die  Architektur  erobern. 
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Stemolak,  Actstudie 


Reiche  Kunstfreunde  hatten  die  Summe  von  60.000  Franken  zusam- 
mengesteuert und  ihm  den  Auftrag  gegeben,  in  farbigem  Steinzeug  ein 
grosses  Portal  zu  schaffen,  das  er  nach  seinem  Belieben  ausgestalten  könnte. 
Schon  seit  1889  arbeitete  er  an  diesem  Werke,  das  nicht  weniger  als  600 
einzelne  Stücke  erforderte,  die  schliesslich  zusammengefügt  werden  muss- 
ten. Mit  leidenschaftlichem  Eifer  war  er  bei  der  Sache,  über  fünf  Jahre 
beschäftigte  ihn  dieses  Portal,  das  er  selbst  in  einem  jener  Anfälle  der  Ver- 
zweiflung, welche  diese  Arbeit  begleiteten,  als  sein  Golgatha  bezeichnete. 
Geldsorgen  quälten  ihn,  denn  der  Preis  des  Werkes  war  viel  zu  gering 
veranschlagt,  und  seine  Kräfte  wurden  übermässig  in  Anspruch  genommen. 
So  fand  ihn  eine  ansteckende  Krankheit,  die  damals  grassirte,  nicht  wider- 
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Hanak,  Gruppe  Verzweifelter,  Actstudie 


standsfähig  genug,  die  Schwindsucht  ergriff  ihn,  und  er  starb  am  i.  Juli  1894 
nach  schweren  Leiden  in  den  Armen  seines  Freundes  Höntschel,  ohne  die 
Vollendung  seines  letzten  grössten  Werkes  erlebt  zu  haben. 

Bis  auf  wenige  Stücke  war  dieses  Werk  indess  fertig  geworden,  Graf 
Robert  de  Montesquieu  Fezensac  spricht  in  dem  sympathischen  Nekrolog, 
den  er  dem  Künstler  in  der  Gazette  des  Beaux  Arts  widmet,  die  Zuversicht 
aus,  dass  es  gelingen  werde,  das  Thor  vollständig  zusammenzusetzen. 
Warum  es  nicht  geschehen  ist,  wissen  wir  nicht.  Jedenfalls  wäre  es  ein 
Werk  geworden,  das  nicht  seines  Gleichen  hätte  in  der  Kunst.  Wie  ein 
wüster  Traum  wirkt  das  Ganze,  eine  decorative  Phantasmagorie,  die  da 
strotzt  von  grotesken  Gestalten  und  zu  Stein  gewordenen  bizarren  Einfällen. 
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Die  beiden  Seitenpfeiler  weisen  wechsel- 
ständig mehr  als  ein  Dutzend  Grimassen 
schneidende  Masken  auf,  Vollmondsgesichter 
mit  lachenden  zahnlosen  Mäulern,  bald  höh- 
nisch, bald  fröhlich  lächelnde  oder  schmerz- 
lich verzogene  Fratzen  voll  unheimlicher 
Kraft  — Carries  modellirte  sie,  indem  er  sich 
selbst  vorm  Spiegel  Fratzen  schnitt  — an 
den  Bogenansätzen  Sonne  und  Mond  in 
carrikirten  Gesichtern;  im  Bogen  selbst 
Fische,  Kaninchen,  aufgeputzte  kauernde 
Affen,  ein  dahintrottendes  Mutterschwein, 
eine  Fledermaus  in  Cartouschenform  mit 
einem  Gesichte  auf  dem  Bauche,  in  den 
Zwickeln  wunderliche  weibliche  Gestalten, 
zusammengekauert  wie  Frösche,  ein  häss- 
liches Kind  mit  Eselsmütze,  das  eine  unan- 
ständige Geste  macht  und  als  Krönung  dieses 
ganzen  wilden  Traumes  ein  weit  geöffnetes 
Fischmaul  mit  menschlichen  Ohren,  aus  dem 
mit  anmuthiger  Haltung  ein  Mädchen  von 
interessanter  Hässlichkeit  hervorschreitet, 
halb  mittelalterlich,  halb  modern  gekleidet, 
mit  lang  heraufreichenden  Handschuhen. 
Wer  vermöchte  etwas  Groteskeres  auszu- 
denken, als  diese  Zusammenstellung  der 
wunderlichsten  Einfälle?  Mag  man  sie  alle- 
gorisch deuten  als  die  Kunst  oder  als  die  Tugend,  die  erhaben  über  die 
menschliche  Tragikomödie  dahinwandelt  oder  mag  man  sie  betrachten  als 
den  unerschöpflichen  Vorwand  für  allerhand  keramische  Glasuren  und 
Farbeneffecte,  sie  war  der  letzte  Traum  eines  Künstlers,  der  gleich 
Kändler  oder  Bernhard  Palissy  an  der  Keramik  und  ihren  Reizen  seine 
glühende  Phantasie  zu  lichterlohem  Brand  entfachte. 

Überschaut  man  die  etwa  vierzig  Werke  von  Carries,  welche  die 
Dresdener  Ausstellung  aufweist,  so  wird  man  bald  zu  der  Überzeugung 
kommen,  dass  Carries  den  Höhepunkt  seiner  Kunst  erst  im  farbigen  Stein- 
zeug erreicht  hat.  Das  Steinzeug  ist  für  ihn  das  wahrhaft  ideale  Material 
geworden.  Auch  seine  getönten  Gipsabgüsse,  wie  der  Frans  Hals  und  Die 
Nonne,  sind  vortreffliche  und  interessante  Werke  und  die  Bronzen  mit  ihrer 
mannigfaltigen  reizvollen  Patina  sind  köstlich  in  ihrer  Art,  aber  sie  stehen 
zurück  gegen  den  Zauber,  den  Carries’  Werke  in  Steingut  ausüben.  Was 
er  an  den  Werken  seiner  Collegen  vermisste,  die  Wiedergabe  der  Haut,  die 
weiche  Behandlung  der  Oberfläche,  seine  Köpfe  und  Büsten  im  farbigen 
Steinzeug  haben  es:  man  fühlt  sich  veranlasst,  mit  den  Fingern  über  die 
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Formen  hinzustreichen,  das  Korn  des  Steinzeugs 
gibt  eine  weiche  schmeichelnde  Empfindung,  einen 
Reiz  der  Empfindung,  wie  ihn  Bronze  und  Marmor 
nie  auszuüben  vermögen. 

Es  ist  vergebens,  dies  und  die  farbigen  Reize 
beschreiben  zu  wollen,  diese  malerisch  hingesetzten 
Farbenflecke,  die  feinen  Übergänge  von  einem 
Ton  in  den  andern.  Und  ebenso  vergeblich  ist  es, 
das  Recept  zu  einer  derartigen  Behandlung  des 
Steinguts  geben  zu  wollen.  Um  solche  Wirkungen 
zu  erzielen,  dazu  gehört  die  Leichtigkeit  und 
Schnelligkeit  der  Hand,  die  Feinheit  des  Blickes  und 
der  farbigen  Empfindung,  über  die  eben  nur  Carries 
verfügte.  Darum  hat  man  auch  gegenüber  jedem 
dieser  Werke  den  Eindruck  des  ,,bibelot  unique“, 
wie  es  Graf  Montesquieu  ausdrückt,  des  persön- 
lichsten Erzeugnisses  einer  Kunst,  die  niemals  das 
Gepräge  marktgängiger  Industrieware  annehmen 
kann.  Unsere  Abbildungen  können  von  diesem 
Reiz,  der  zu  einem  grossen  Theil  im  Material  und 
in  der  Farbe  besteht,  nur  einen  schwachen  Begriff 
geben.  Aber  sie  geben  einen  Begriff  von  der 
starken  Phantasie  des  Künstlers,  in  der  sich 
grotesker  Humor  mit  tiefer  Innerlichkeit,  ja  mit 
einem  gewissen  visionären  Mysticismus  verbinden, 
wie  er  durch  Carries’  ererbte  Anlage,  durch  die  Schlangentödter,  Actstudie 
Lebensschicksale  in  seiner  frühen  Jugend,  durch 

die  Erziehung  im  Waisenhause  wohlerklärlich  wird.  Sie  zeigen  weiter 
in  der  vollen  Geschlossenheit  das  Stilgefühl  des  Künstlers,  welcher  die 
Eigenart  der  Steinzeugtechnik  — das  Schwinden  im  Feuer,  die  Unmöglichkeit 
weit  ausladende  Theile  mit  zu  brennen  — vollständig  berücksichtigt  und 

ausnützt. 

Ob  der  Künstler  bei  seinem  Tode  das  beglückende  Gefühl  gehabt  hat, 
dass  sein  ehrgeiziger  Traum,  der  Velazquez  der  Plastik  zu  werden,  in 
Erfüllung  gegangen  sei?  Schwerlich.  Der  Gedanke  an  sein  unvollendetes 
Portal,  seinen  ,, Kalvarienberg“,  hat  ihn  verfolgt  bis  zuletzt.  Aber  Carries 
hat  nicht  umsonst  gelebt.  Er  hat  sich  einen  hohen  Platz  in  der  französischen 
Kunstgeschichte  errungen.  Mit  hoher  Begeisterung  schliesst  Graf  de 
Montesquiou  seinen  feinsinnigen  Nachruf  für  Carries  in  der  Gazette  des 
Beaux  Arts  1894  mit  den  Worten:  ,,Ja,  trotz  deines  allzufrühen  erschreckenden 
und  plötzlichen  Dahinscheidens  kannst  du  ruhig  schlummern,  Jean  Carries . . . 
die  Zukunft  ist  deiner  sicher,  wie  du  ihrer.  Ein  Platz  ist  Dir  angewiesen  in  der 
Unsterblichkeit,  wo  Zukunft  und  Gegenwart  in  einander  fliessen.  Da 
wirst  du  die  Hand  drücken  einem  Adam  Krafft,  einem  Peter  Vischer 
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von  Nürnberg  und  jenen  namenlosen  wunder- 
baren Künstlern,  die  aus  dem  Dome  zu  Inns- 
bruck ein  ewiges  Leichenbegängnis  Maximilians 
gemacht  haben,  das  für  immer  in  feierlicher 
Weise  gefeiert  wird  von  Rittern  und  Königen, 
Edelleuten  und  Priestern,  Edeldamen  und 
Königinnen,  deren  Bronze  in  Thränen  dahin- 
fliesst.“ 

Vielleicht  wird  man  Carries’  Name  künftig 
eher  zusammen  nennen  mit  dem  eines  Kändler 
oder  eines  Bernhard  Palissi.  Sicher  ist,  dass  er 
für  die  moderne  Keramik  einen  Anstoss 
gegeben  hat,  dessen  weitere  Folgen  wir  jetzt 
noch  keineswegs  übersehen  können.  Mit  Recht 
hat  man*  Carries  den  Begründer  der  modernen 
keramischen  Plastik  genannt,  mit  Recht  darauf 
hingewiesen,  dass  die  moderne  Keramik  im 
Sinne  von  Carries  der  letzte  Ausfluss  des  im  Impressionismus  zutage  tretenden 
Farbengefühls  der  modernen  Kunst  sei.  Sein  Beispiel  hat  der  französischen 
Keramik  neue  Wege  gewiesen.  Die  Porzellan-Manufacturzu  Sevres  hat  neben 
dem  Porzellan  das  farbige  Steinzeugin  ihr  Arbeitsgebiet  aufgenommen:  die 
Weltausstellung  des  vorigen  Jahres  wies  einen  wenigstens  technisch 
trefflich  gelungenen,  mehrere  Meter  hohen  Brunnen  in  farbigem  Steinzeug 
auf,  von  dem  ein  Theil  auch  in  Dresden  ausgestellt  war.  Im  Verein  mit 
anderen  Werken  zeigte  er,  dass  die  vorher  so  streng  gezogenen  Grenzen 
zwischen  dem  vornehmen  Porzellan  und  dem  geringeren  Steinzeug  sich  zu 
Gunsten  des  letzteren  zu  verwischen  beginnen.  Wir  erinnern  ferner  an 
das  grosse  Relief  die  Bäcker  von  Charpentier,  von  dem  die  Stadt  Paris 
das  erste,  die  Stadt  Dresden  das  zweite  Exemplar  erworben  hat,  an  die 
Kinderköpfe  des  Dänen  Hansen-Jakobsen  und  einzelne  Werke  in  farbigem 
Steinzeug  von  Frau  Besnard,  de  Rudder,  Dejean,  Bigot  und  anderen,  welche 
von  der  Pariser  in  die  Dresdener  Ausstellung  übergegangen  sind. 

Nicht  zuletzt  sind  endlich  auch  die  zahlreichen  Gefässe  von  Georges 
Höntschel  zu  nennen,  welcher  die  Werkstatt  seines  Freundes  Carries 
fortgesetzt  und  seinen  technischen  Errungenschaften  die  geflossenen 
Glasuren  hinzugefügt  hat,  die  ein  lebendiges  Ereignis  des  Obsiegens  der 
Farbe  über  die  Form  in  der  modernen  Keramik  abgeben.** 

* Dr.  Ernst  Zimmermann  in  der  Montagsbeilage  des  Dresdener  Anzeigers  igoi,  Nr.  21  und  22. 

**  Zu  diesem  Absätze  wurde  ausser  den  genannten  Quellen  besonders  und  vielfach  wörtlich  die 
umfassende,  reich  mit  Bildern  ausgestattete  Biographie  von  Arsene  Alexandre  benutzt:  Jean  Carries,  imagier 
et  potier,  etude  d’une  oeuvre  et  d’une  vie.  Paris,  ancienne  maison  Quantin,  1895. 
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HELLMERS  BILDHAUER- 


IE  akademischen  Schulausstellungen  finden  bei 
. uns  stets  mitten  in  der  Sommerschwüle  statt, 
zu  einer  Zeit,  wo  man  längst  in  einer  fashionablen 
Sommerfrische  weilt  und  daher  nicht  nur  von 
ihnen  fern  bleibt,  sondern  auch  die  Berichte 
über  sie,  von  anderen  Interessen  lebhafter 
angezogen,  unbeachtet  lässt.  Man  leistet  sich 
kflw  allenfalls  der  Kunst  zuliebe  den  Umweg  aus  dem 
Hochgebirge  über  München  und  seine  Aus- 
stellungen; reist  vom  nordischen  Seestrand 
kommend,  etwa  über  Berlin  oder  Frankfurt  und 


Darmstadt;  ja,  man  unterbricht  sogar  in  Leipzig  oder  Dresden  wegen 
einer  sommerlichen  Kunstausstellung  seine  Fahrt:  nach  Wien  kommt  jedoch 
zu  dieser  Jahreszeit  keiner  aus  Kunstinteresse  und  dass  in  den  letzten  Juli- 
Wochen  alljährlich  unser  künstlerischer  Nachwuchs  ausstellt,  wissen  die 
Meisten  nicht  einmal,  und  denen,  die  es  wissen,  scheint  der  Weg  über  die 
Breite  des  Schillerplatzes  schon  zu  weit.  Nun  gar  erst  die  Ausstellung  der 
Bildhauerschulen  hinter  dem  Belvedere!  Sie  gelten  einfach  als  unerreichbar. 

Den  jungen  Künstlern  mag  das  wenig  schaden.  Wahre  Talente  kann 
diese  Vereinsamung  nicht  ernstlich  gefährden.  Eine  andere  Frage  aber  ist: 
frommt  es  unserer,  für  Kunst  endlich  wieder  empfänglicher  gewordenen 
Zeit,  weiters  noch  interesselos  an  derlei  künstlerischen  Leistungen  unserer 
künftigen  Meister  vorüberzugehen? 

Freilich,  fertige  Kunst  werden  wir  auf  akademischen  Schulausstellungen 
nicht  finden.  Die  endgiltige  Ausgestaltung  eines  künstlerischen  Motives  liegt 
jenseits  des  schulmässigen  Unterrichtes,  aber  das  Reizende,  Rührende, 
Anmuthige  begegnet  uns  bereits,  wenn  auch  oft  noch  im  ersten  Aufkeimen, 
auf  dieser  Stufe. 

Ein  Blick  in  die  akademische  Ausstellung  der  allgemeinen  Bildhauer- 
schule des  Professors  Hellmer,  wie  sie  im  verflossenen  Sommer  stattfand, 
konnte  dies  zur  Genüge  erhärten.  In  fünf  Schulsälen  waren  in  ungezwungener 
Gruppirung  die  ausgewählten  Arbeiten  der  vier  Jahrgänge  ausgestellt. 
Bequem  konnte  der  Besucher  die  Gegenstände  von  ferne  und  in  der  Nähe 
besehen.  In  drei  Sälen  dominirte  je  ein  Jahrgang  und  die  letzten  zwei  Säle 
blieben  dem  vierten  Jahrgange  Vorbehalten. 

Im  Saale  nächst  dem  Eingänge  waren  Porträtbüsten  und  Reliefs, 
Arbeiten  des  zweiten  Jahrganges,  vorherrschend.  Ein  gutes  Kinder-Relief 
von  Bachmann  machte  sich  angenehm  geltend,  ein  etwa  zwölfjähriges,  noch 
überschlankes  Mädchen,  bei  aller  Zartheit  des  Tractamentes  gut  charakterisirt. 
Weiters  fiel  eine  Männerbüste  Hanaks  durch  flotte  und  dennoch  weiche 
Behandlung  auf  (Abb.  S.  484).  Ein  fein  gebildeter  Kopf  einer  ungefähr 
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Im  zweiten  Saale  fiel  in 
einer  Reihe  lebensgrosser  Acte 
die  Studie  von  Ajletz  (Abb. 
S.  488)  angenehm  auf.  Die  Ela- 
sticität  eines  jugendlichen  Ten- 
nisspielers kam  in  derselben 
durch  Auffassung  und  tüch- 
tige Technik  gut  zur  Geltung. 
Unweit  davon  gewahrte  man 
neben  einigen  kleinen  Act- 
studien die  lebensvolle  Gruppe 
eines  liebenden  Paares  von 
Zita,  desselben  Schülers,  des- 
sen in  moderner  Weise  aus- 
geführter Entwurf  für  den 
Reliefschmuck  einer  doppel- 


vierzigjährigen Frau  interes- 
sirte  durch  die  Verschieden- 
heit, in  der  er  von  zwei  Schü- 
lern aufgefasst  war. 


Waterbeck,  Actstudie 


N.  Stadler,  Actstudie,  Kletterer 


flügeligen  Thür  einer  Taufkapelle  mit  einem  Preise  ausgezeichnet  wurde. 

Von  den  Compositionen  über  dieses  Thema  sei  überdies  noch  der  in 
seiner  Schlichtheit  geradezu  rührende  Entwurf  von  Frieberger  besonders 
hervorgehoben.  An  den  beiden  Aussenseiten  der  Thürumrahmung, 
welche  durch  zwei  stylisirte  Apfelbaumstämme  gebildet  wurde,  sah  man  je 
eine  Schlange  aus  der  Baumkrone  den  Obertheil  ihres  Leibes  herabstrecken 
und  gierig  je  einen  emporspriessenden  Lilienstengel  umschlingen,  als  wollten 
sie  dessen  Blüten  erwürgen.  Je  ein  Engel  beugt  sich  aber  zu  den  Blumen 
hernieder.  Seine  Hände  umschliessen  die  zarten  Kelche,  der  Hauch  seiner 
liebreich  vorgestreckten  Lippen  schützt  die  Blüten  ■ — bewahrt  die  Seele 
vor  der  Sünde.  Die  schönen  Curven  der  Engelsflügel  umschlossen  im 
flachen  Relief  die  Composition.  Man  kann  viele  Ausstellungen  fertiger 
Künstler  durchwandern,  ehe  man  einem  gleich  künstlerischen  Gedanken 
begegnet. 

Unter  den  guten  Reliefarbeiten  und  Porträtbüsten  dieser  und  der 
nächsten  Abtheilung  sind  namentlich  zwei  Arbeiten  von  Waterbeck:  eine 
Kinderbüste  und  eine  überlebensgrosse  Büste  beachtenswert,  ferner  zwei 
Actstudien  in  halber  Lebensgrösse,  Fackelträger,  eine  davon  als  Beleuch- 
tungskörper gut  verwendbar.  Eine  andere  lebensgrosse  Actstudie  zeigte 
einen  ungefähr  vierzigjährigen  Mann  in  völliger  Ruhe  (Abb.  S.  482). 

Die  nun  folgenden  Arbeiten  boten  uns  die  künstlerisch  wertvollsten 
Leistungen  und  bedeuten  einen  wahrhaft  glänzenden  Schulerfolg.  — Allem 
voran  die  überlebensgrosse  plastisch  empfundene  Figur  Stemolaks,  eine 
Frucht  fünfjährigen  Studiums  unter  Professor  Hellmer.  Ein  herkulisch 
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gebauter  Mann  wälzt  mühevoll 
einen  schweren  Felsblock  (Abb. 

S.  480).  Dem  Inhalte  nach  also 
ein  ganz  anspruchsloses  Thema, 
dennoch  aber  von  einer  solchen 
Monumentalität  der  Auffassung, 
dass  die  ausgeführte  Arbeit 
schon  in  ihrer  heutigen  Form, 
zum  Beispiel  als  Nebenfigur  an 
einem  öffentlichen  Denkmale, 
zu  voller  Wirkung  gelangen 
würde. 

Drei  weitere  Sculpturen 
standen  hinter  dieser  wuchtigen 
Arbeit  nicht  zurück.  Zunächst 
eine  monumental  geschlossene 
Gruppe  Verzweifelter;  zwei  in 
äusserster  Lebensnoth  und 
Angst,  etwa  auf  einem  Felsen- 
riffe im  Ocean,  einander  um- 
klammernde Männer,  modellirt 
von  Hanak  {Abb,  S.  481).  Dann 
die  technisch  vorzüglich  durch- 
geführte Actstudie  von  P.  Stadler 
Drobii,  Accsmdie  (Abb.  S.  487),  ein  Muster  von 

Anatomie  im  landläufigen  Sinne, 
endlich  die  vierte,  mehr  als 

correcte  Arbeit  von  Wermingshausen,  ein  sitzender  Schlangentödter  (Abb. 
S.  483).  Im  letzten  Saale  fiel  neben  einem  schönen  Mädchenporträt  und 
einigen  kleinen  Skizzen  und  Studien,  vor  allem  N.  Stadlers  lebensgrosse 
Actstudie  eines  an  einer  Felswand  emporklimmenden  Mannes  mit  aus- 
gestrecktem linken  Arme  vortheilhaft  auf  (Abb.  S.  486).  Sorgfältig  und  doch 
gewandt  modellirt  war  ferner  Waterbecks  faunische  Gestalt  (Abb.  S.  486). 
Der  Halbtraum  des  Erwachens  war  in  Drobils  unvollendeter  Studie  bezeich- 
nend festgehalten  (Abb.  S.  487).  Den  Actpreis  endlich  verdiente  sich  Feckl 
mit  der  guten  Studie  eines  Kauernden  (Abb,  S.  47g). 

Wir  sehen,  diese  Schule  zeigt  neben  sicherem  Können  mannigfache 
persönliche  Begabung  in  geradezu  überraschend  reichem  Masse,  und  es 
hätte  sich  wohl  für  jedermann  verlohnt,  einen  Blick  in  diese  Stätte  erfreu- 
licher Arbeit  zu  werfen.  Solche  Leistungen  allein  genügen,  um  die  Lehr- 
methode einer  Schule  vollkommen  zu  rechtfertigen.  Sie  ist  nicht  neu  aber 
bewährt:  Bei  aller  Freiheit  im  Schaffen  stets  aufrichtige,  rückhaltslose  und 
doch  liebevolle  Kritik,  vor  allem  aber  das  Vorbild  eines  Meisters,  dem 
nachzustreben  den  Ehrgeiz  jedes  Einzelnen  bildet,  H.  H. 
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KLEINE  NACHRICHTEN 

ARDINIERE  UND  GIRANDOLE.  Die  beiden  S.  48g  abgebildeten  Silbergegen- 
stände sind  vom  Hofjuwelier  Wilhelm  Haarstrick  in  Salzburg  entworfen,  modellirt  und 
ausgeführt.  Die  Jardiniere  ist  ein  Geschenk  Seiner  k.  und  k.  Hoheit  des  durchlauchtigsten 
Herrn  Erzherzogs  Ludwig  Victor  an  das  Officierscorps  des  Salzburger  Hausregimentes 
Erzherzog  Rainer,  die  Girandole  mit  drei  weiteren  gleichen  Stücken  ein  Geschenk  des 
Salzburger  Comites  zur  Ehrung  des  genannten  Truppenkörpers  an  dessen  Officierscorps. 
Die  Jardiniere  hat  eine  Länge  von  48  Centimeter,  die  Girandole  eine  Höhe  von  62  Centi- 
meter. 

CONCURRENZ-AUSSCHREIBEN  DER  K.  K.  KUNSTGEWERBE- 
SCHULE IN  PRAG,  1900 — -1901.  Das  k.  k.  Ministerium  für  Cultus  und 
Unterricht  gestattete,  dass  aus  den  für  Stipendien  und  Unterstützungen  an  der  k.  k.  Kunst- 
gewerbeschule in  Prag  verfügbaren  Mitteln  für  das  Jahr  igoo  — 1901  der  Betrag  vonK  900 
zur  Preisvertheilung  verwendet  werde  und  genehmigte  die  Ausschreibung  folgender  drei 
Preisaufgaben:  I.  Entwurf  eines  Banners  oder  eines  Abzeichens,  welches  dasselbe  ersetzen 
könnte,  für  einen  Gesangsverein.  II.  Entwurf  eines  Wandschränkchens  für  eine  Haus- 
apotheke. III.  Entwurf  für  die  Ausschmückung  eines  Facadentheiles.  Die  Concurrenz- 
Arbeiten  waren  von  den  Zöglingen  der  Anstalt  ausserhalb  der  Schule  ohne  jede  Einfluss- 
nahme von  Seite  der  Lehrer  als  Hausarbeit  zu  verfertigen.  Für  jede  Preisaufgabe  waren 
drei  Preise  im  Betrage  von  150,  100  und  50  Kronen  angesetzt. 

Die  Betheiligung  war  eine  sehr  rege,  und  zwar  sowohl  von  Seiten  der  Zöglinge  der 
allgemeinen  Schule,  als  auch  von  jener  der  Specialschulen.  Den  ersten  Preis  erhielten:  aus 
der  I.  Concurrenz:  Jaroslav  Filip,  Schüler  der  Specialschule  des  Professors  K.  V.  Masek; 
aus  der  II.  Concurrenz:  Karel  Petr,  Schüler  der  allgemeinen  Schule  für  Modelliren 
(Professor  St.  Sucharda);  III.  Concurrenz:  Frantisek  Soukup,  Schüler  der  Specialschule 
des  Professors  C.  Kloucek,  Die  Abbildungen  S.  490  — 492  stellen  die  mit  dem  ersten  Preise 

in  der  I.  und  III.  Concurrenz  bedachten  Entwürfe  und 
den  Entwurf,  der  in  der  II.  Concurrenz  den  zweiten 
Preis  davontrug,  dar. 

Berlin.  DECORATIVE  CHRONIK.  Hirschwaids 
,,Hohenzollernkaufhaus“  erweiterte  nach  seinem 
Umzuge  in  die  neuen  Räume  seinen  Bazarcharakter 
und  veranstaltet  ständig  wechselnde  Ausstellungen.  Das 
neue  Heim  liegt  in  der  Leipzigerstrasse,  dem  alten,  nun 
verlassenen  Sitze  gerade  gegenüber.  Leider  wieder  in 
einem  Mietshaus.  Unseren  Geschmacksmagazinen  geht 
es  genau  so,  wie  den  einzelnen  Geschmacksmenschen, 
sie  leiden  unter  der  Mietshausmisere  und  Banalität  und 
kommen  nicht  dazu,  ihren  schönen  Stücken  auch  ein 
wirklich  ebenbürtiges  Gehäuse  zu  bauen.  Der  Aller- 
weltsmarkt des  Hauses  Wertheim  hat  in  Messels  Werk 
einen  wundervollen  Musterbau  zu  eigen,  der  in  seinen 
Vorderbauten  genialer  Ausdruck  der  Zweckästhetik 
ist  und  in  seinen  neuen  Ergänzungsgebäuden  mit  den 
Onyxsäulen  und  ihrem  eingelassenen  Plakettenschmuck 
die  Fähigkeit  souveräner  Monumentalität  und  sicherer 
Luxuscultur  weist.  Die  Geschäfte  aber,  die  nicht  dem 
Vielzuvielen  dienen,  müssen  sich  mit  wechselnden  Be- 
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hausungen  allgemeinsten  Zuschnittes  begnügen, 
die  nicht  organisch  entstanden  sind,  sondern 
nach  besten  Kräften  nachträglich  umrestaurirt 
werden,  ähnlich  wie  wir  in  unseren  Wohnungen, 
so  weit  es  möglich,  Wände,  Decken,  Öfen  zu 
metamorphosiren  versuchen. 

Riesige  Fabrikssäle  boten  dem  Hohen- 
zollernkaufhause  ein  fast  unangenehm  weites 
Feld  zur  decorativen  Gestaltung.  An  der  künst- 
lerischen Gliederung  haben  Van  de  Velde  und 
Josef  Hofmann  mitgearbeitet.  Von  Van  de  Velde 
ist  das  kleine  Vestibül,  dessen  Paneel  wechselnde 
Bilder,  diesmal  flotte  und  geistvolle  moderne 
Lithographien  des  Parisers  Ranft  schmücken, 
und  die  Treppe  zum  ersten  Stock.  Hier  sind 
von  ihm  gleichfalls  die  Gassen  und  eine  kleine, 
sehr  appetitliche  Koje  für  Graphik.  Bei  den 
Gassen  wurde,  ein  Lieblings motiv  des  Belgiers, 
aus  den  die  Lichtkraft  zuführenden  Röhren  eine 
ornamentale  Umrahmung  geschaffen,  die  nach 
oben  zu  einem  Rundbogen  mit  dem  Beleuch- 
tungskörper auswächst. 

Neu  ist  die  graphische  Abtheilung,  die 
alle  Blätter,  Lithographien,  Radirungen  aparter 
Kunst,  Besnards,  Gandara,  Felicien  Rops,  die 
neuen  Karlsruher  Steinzeichnungen,  die  gleich- 
falls neuen,  in  ihrem  schön  gestimmten,  weich 
schimmernden  Colorit  höchst  reizvollen  Litho- 
graphien Robbes  und  Müllers  vorräthig  hält. 

Gleichzeitig  gibt  es  als  gute  Ergänzung  zu  Haarstrick,  k.  u.  k.  Hofjuwelier, 

solchen  Blättern  in  dieser  Amateurklause  Biblio-  Salzburg,  Girandole 

philie  zu  kosten,  Proben  erlesener  Buchbinde- 
kunst, ähnlich  mde  in  den  kostbaren  Vitrinen  von  Bumpus  in  London.  — Von  Josef 
Hofmann  stammt  die  Composition  eines  zierlichen  keramischen  Cabinets. 

Wie  ein  japanisches  Zimmer  ist  es  durch  leichte  Seitenwände  luftig  getheilt.  Leicht 
und  heiter  klingt  die  Farbenstimmung  seines  Sprossenwerkes  in  Weiss  und  Gelb  mit  dem 
flüchtigen  Rankenspiel  des  grünen  Frieses.  Ein  feiner  Takt  hat  hier  luftige  Sommer- 
lauben aufgeschlagen,  als  zarte  Rahmen  für  Vasen  und  Schalen. 


Haarstrick,  k.  u.  k.  Hofjuwelier,  Salzburg,  Jardiniere 
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Auch  der  Etage  der  Inte- 
rieurs, die  Einrichtungen  Van 
de  Veldes,  Plumets,  Serruriers, 
Olbrichs  zeigen,  hat  Hofmann 
den  Rahmen  gegeben. 

Beim  Durchwandern  dieser 
Räume  grüsst  man  alle  Cultu- 
ren.  Manches  Neue  und  Be- 
merkenswerte gibt  es  zu  noti- 
ren.  Einen  interessanten  Ver- 
such stellen  die  Kunstgläser 
von  Despret  dar,  sie  streben 
bewusst  danach,  das  tiefe, 
wundersame  Farbenspiel  zu 
gewinnen,  das  man  auf  den 
altrömischen  Gläsern  in  jener 
einzigen  Ausstellung  des  Petit 
Palais  von  1900  staunend  sah. 
Eine  unerhört  mühevolle  Tech- 
nik hat  an  jedem  Stück  jahre- 
lange mühsame  Arbeit  gefor- 
dert. Einige  dieser  Gläser  sind 
sehr  schön.  Sie  sind  discreter 
wie  Durchschnitts  - Tiffany- 
Gläser,  die  jetzt  den  Markt 
überschwemmen.  Sie  haben 
nichts  Gleissendes  und  Blen- 
dendes, rauchig  und  wolkig 
ist  ihr  Colorit  und  von  leuch- 
tender Transparenz.  Ihr  Preis 
ist  allerdings  ein  so  hoher,  dass 
man  dafür  schon  ein  aus  Hun- 
derten auserlesenes  Tiffanyglas 
bekommt,  und  da  kann  freilich 
die  Wahl  doch  schwer  fallen. 
Neben  solcher  raffinirten  Lu- 
xuskunst fällt  durch  einen 
glücklich  praktischen  Einfall 
ein  Waschtisch  auf.  Er  ist  von 
Gertrud  Kleinhempel  und  sein 
Tric  besteht  darin,  dass  man 
als  unterstes  Fach  eine  vier- 
eckige flache  Zinkwanne 
herausziehen  kann,  deren  Bo- 
den mit  Holzlatten  werk  be- 
deckt ist  und  in  die  man 

sich  beim  Waschen  ähnlich  wie  in  einen  Tub  hineinstellen  kann. 

=|:  ^ 


I.  Concurrenz.  Entwurf  eines  Banners  oder  eines  Abzeichens  für 
einen  Gesangsverein.  Erster  Preis  Jaroslav  Filip,  Schüler  der 
Specialschule  des  Professor  K.  Masek 


* 


Auch  bei  Keller  und  Reiner  ist  nach  der  Übersommerung  manches  neu  geworden. 
Sie  sind  immer  novarum  rerum  cupidi  und  haben  eine  rastlose  Baulust.  Leider  können  sie 
es  vorläufig  nicht  am  Eigenen  probiren  und  müssen  sich  auch  auf  das  Umbauen  von  Miets- 
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räumen  beschränken.  Sie  haben  jetzt  mit 
den  Interieurs  Eckmanns,  Vogelers,  Paul 
Strauss,  die  hier  schon  beschrieben  wurden, 
zu  denen  noch  ein  in  grosszügigen  Linien 
geführtes  Schlafzimmer  Serruriers  gekommen 
ist,  eine  ganze  Etage  über  ihren  ausgedehnten 
Parterreräumlichkeiten  möblirt.  Eine  Flucht 
von  Zimmern  thut  sich  auf,  die,  was  Aus- 
stellungskojen freilich  nicht  können,  wirklich 
die  Illusion  einer  Wohnung  geben. 

In  der  Abtheilung  der  Stoffe  findet 
sich  etwas,  das  eine  Zukunft  verspricht, 
der  Velvet  Grassets.  Dieser  Grasset  (übrigens 
nicht  der  Placatschöpfer)  ist  ein  Färbe- 
künstler von  subtilem  Geschmack.  Die  dif- 
ferenzirt  coloristischen  Reize  der  Überfang- 
gläser, farbig  abgelaufener  Gefässe  und  ab- 
schattirter  Hölzer  hat  er  für  seinen  Picardie- 
sammt  gewonnen.  Seine  Stücke  sind  ab- 
getönte Farbenstimmungen.  Vom  tiefsten 
Grundton  beginnt  es  an  einem  Rand  und 
durchläuft  in  allmählichen,  weichen  Über- 
gängen alle  Nuancen  bis  zum  Verlöschen. 

Jedes  Stück  stellt  so  die  Variation  über  ein 
Farbenthema  dar.  Unerschöpflich  scheinen 
die  Möglichkeiten.  Vor  allem  erlesen  sind 
die  Arbeiten  in  Maisgelb  und  in  Grüngrau. 

Nuancen  ergeben  sich  dabei,  wie  sie  sonst 
nur  auf  ganz  edlen  Stoffen  durch  die  lange 
ausgleichende  Arbeit  der  Zeit  entstehen. 

Nicht  so  sicher  wie  das  Farbengefühl  ist 
die  Wahl  ornamentalen  Decors,  mit  dem 
die  in  sich  genügend  geschmückte  Fläche  ziemlich  überflüssig  versehen  wird.  Häufig  stört 
sogar  das  aufdringliche,  nur  äusserlich  hinzugefügte  Rankenwerk  die  reine  Wirkung  des 
organischen  Rhythmus. 

Nach  so  vielem  Erfreulichen  darf  man  wohl  auch  auf  minder  Befriedigendes  hinweisen. 
Um  Entartungnach  guten  Anfängen  handelt  es  sichhier  vor  allem.  Länger  verdiente  beiseinem 
ersten  Auftreten  uneingeschränktesLob;  seine  Gaskamine  auf  der  Dresdener  Ausstellung  von 
1898  entzückten  mit  Recht  und  seine  Giessbüchsenpoterien  waren  persönlich,  was  man 
nicht  von  aller  Keramik  sagen  kann.  Was  man  aber  jetzt  von  ihm  sieht,  ist  arm  an  Erfin- 
dung, seine  Kacheln  sind  grell  und  dick  ornamentirt,  ein  knolliger  Stil  herrscht  vor,  der 
für  künstlerische  Augen  unerträglich  ist.  Fabriksmässig,  ohne  individuelles  Gepräge  wirkt 
das.  Auch  Schmutz-Baudiss,  der  ohne  nachzuahmen  in  der  schön  gestimmten  Einfachheit 
Kopenhagener  Vasen  begann,  fängt  nun  an,  (fie  Discretion  zu  verlieren  und  bunt  und 
massig  zu  werden.  Nicht  energisch  genug  kann  man  da  eine  Warnungstafel  errichten. 

* * 

* 

Für  stetig  wechselnde  Anregung  aus  alter  und  neuer  Zeit  wird  stets  im  Kunst- 
gewerbemuseum gesorgt.  Neulich  sah  man  ein  Beispiel  glänzend  gelungener  Restauration. 
Die  Holzschnitzclasse  und  die  Werkstätten  der  königlichen  Gemäldegalerie  waren  daran 
betheiligt.  Es  handelt  sich  um  einen  geschnitzten,  spätgothischen  Altar  von  der  Insel 
Ummanz  (westlich  von  Rügen).  Er  zeigt  die  Marke  der ,, flachen  Hand“  und  ist  Antwerpener 


II.  Concurrenz.  Entwurf  eines  Kästchens  für  eine 
Hausapotheke.  Zweiter  Preis.  Petr  Kovar,  Schüler 
der  Specialschule  des  Professor  H.  Kästner 
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Ursprungs.  Es  ist  ein  Flügelaltar  mit  erhöhter  Mittelstaffel  und  niedrigeren  Seitentheilen. 
Masswerkbaldachine  von  reichem  Durchbruch  schliessen  oben  ab  und  die  Rahmen  zieren 
Reliefs  der  Passion  und  der  Sacramente.  Stoff  der  figürlichen  Darstellung  ist  im  Mittel- 
stück die  Kreuzigung,  links  die  Kreuztragung,  rechts  die  Klage.  Die  Flügel  zeigen  innen 
Abendmahl  und  Verrath,  Auferstehung  und  Pfingstfest,  auf  der  Aussenseite  Passions- 
symbole, Abraham  und  Melchisedek,  die  Messe  des  Papstes  Gregor  und  den  Mannaregen. 
Die  Aufgabe  der  Reconstruction  war  die  Wiederherstellung  des  Architekturwerkes 
und  die  Ergänzung  zerbrochener  Figuren  sowie  die  Vergoldung  und  die  Reinigung  der 
Polychromie.  Mit  grossem  Takt  ist  die  heikele  Arbeit  ausgeführt  worden. 

Felix  Poppenberg 


MITTHEILUNGEN  AUS  DEM  K.  K.  ÖSTER- 
REICHISCHEN MUSEUM 


Ausstellungen  in  London  und  Turin  1902.  Seine  Excellenz 

der  Herr  k.  k.  Handelsminister  hat  die  seitens  der  Commission  zur  Veranstaltung 
einer  Österreichischen  kunstgewerblichen  Ausstellung  in  London  1902  erfolgte  Wahl 

des  Directors  des  Österreichischen  Mu- 
seums, Hofrathes  A.  v.  Scala,  zum 
Stellvertreter  des  Vorsitzenden  des  für 
die  Besorgung  der  laufenden  Ausstel- 
lungsgeschäfte eingesetzten  Executiv- 
comites  bestätigt  und  hat  dem  genann- 
ten Functionär  im  Einvernehmen  mit 
dem  k.  k.  Ministerium  für  Cultus  und 
Unterricht  die  Leitung  des  in  den 
Räumen  des  Museums  untergebrachten 
Bureaus  dieser  Ausstellung  übertragen. 

Ferner  hat  der  Herr  Handels- 
minister, im  Einvernehmen  mit  dem 
Unterrichtsministerium,  den  Director 
des  Österreichischen  Museums,  unter 
der  Oberleitung  des  Handelsministe- 
riums, die  Führung  der  Geschäfte  über- 
tragen, die  durch  die  Betheiligung  der 
imReichsrathe  vertretenen  Königreiche 
und  Länder  an  der  ersten  Internatio- 
nalen Ausstellung  für  decorative  Kunst 
Turin  1902  erwachsen;  das  Bureau  der 
österreichischen  Abtheilung  dieser  Aus- 
stellung befindet  sich  gleichfalls  im 
Österreichischen  Museum. 


Entwurf  für  die  Ausschmückung  eines  Facadentheiles.  Erster 
Preis  Frantisek  Soukup,  Schüler  der  Specialschule  des  Pro- 
fessors C.  Kloucek 


VORTRÄGE  IM  K.  K. 

ÖSTERREICHISCHEN 
MUSEUM.  Die  Direction  des  k.  k. 
Österreichischen  Museums  veranstaltet 
in  der  Zeit  vom  17.  Januar  bis  12.  März 
1902,  und  zwar  stets  am  Mittwoch  und 
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Freitag,  um  8 Uhr  abends,  vier  Vortragscyklen,  und  zwar  zwei  zu  je  fünf  Vorträgen  und 
zwei  zu  je  drei  Vorträgen.  Das  Programm  dieser  Vortragscyklen  ist  folgendes: 

I.  Professor  an  der  k.  k.  Technischen  Hochschule,  Dr.  Josef  Neuwirth:  ,,Die  Kunst 
des  Mittelalters  in  Österreich“  (mit  skioptischen  Demonstrationen)  am  17.,  22.,  24.,  29. 
und  31.  Jänner. 

II.  Professor  an  der  k.  k.  Universität,  Dr.  Emil  Reisch:  ,, Pompeji“  (mit  skioptischen 
Demonstrationen)  am  5.,  7.,  12.,  14.  und  19.  Februar. 

III.  Maler  Franz  Adalbert  Seligmann:  ,,Costüm-  und  Decorationswesen  des  Theaters 
von  einst  und  jetzt“  (mit  skioptischen  Demonstrationen)  am  21.,  26.,  28.  Februar. 

IV.  Professor  an  der  k.  k.  Universität,  Director  Dr.  Julius  von  Schlosser: 
,, Sammlungen  und  Sammler“  (mit  Demonstrationen)  am  5.,  7.,  12.  März. 

Die  Einschreibungen  zu  diesen  Vorträgen  beginnen  im  December. 


Die  pariser  Erwerbungen  des  österreichischen 

MUSEUMS.  Ein  Theil  der  bisher  im  Säulenhofe  des  Musealgebäudes  ausgestellt 
gewesenen  Ankäufe  des  Museums  auf  der  Pariser  Weltausstellung  1900  wurde  der  vom 
k.  k.  General-Commissär  Sections-Chef  Dr.  W.  Exner  im  Salon  Pisko  veranstalteten,  am 
12.  October  eröffneten  Ausstellung  von  Gegenständen,  die  auf  der  genannten  Ausstellung 
erworben  wurden,  zugetheilt  und  in  einem  eigenen  Raume  exponirt;  die  übrigen  Objecte 
wurden  dem  Nordböhmischen  Gewerbemuseum  in  Reichenberg  zur  Veranstaltung  einer 
Specialausstell'ung  leihweise  überlassen. 


Besuch  des  museums.  Die  Sammlungen  des  Museums  wurden  im  Monat 

October  von  4697,  die  Bibliothek  von  1472  Personen  besucht. 
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HENRICI,C.  Das  Modell.  (Die  Kunst  für  Alle,  XVI,  24.) 

JUDEX.  Nos  Ecoles  d’Art  decoratif:  Concours  de  fin 
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origini  al  secolo  XX.  Volumi  I - II.  Roma  (Off. 
poligrafica  romana)  1900.  In-8,  2 voll. 

MELANI,  A.  L’Arte  industriale  nuova.  (Arte  italiana 
decorativa  e industriale,  6.) 

MILCHSACK,  G.  Kunst-Typographie.  (Archiv  für 
Buchgewerbe,  8.) 

MOLKENBOER,  T.  Die  moderne  Bewegung  in  Hol- 
land. (Zeitschr.  f.  Innendec.,  Nov.) 

MORICI,  M.  Maestri  valdelsani  in  Pistoia  dal  sec. 
XIV  al  XVI.  Castelfiorentino  (Giovannelli  e Car- 
pitelli)  1901.  In-8,  pag.  6.  (Dalla  ,,Miscellanea 
storica  della  Valdelsa“.) 

MUTHESIUS,  H.  Kunst  und  Leben  in  England.  (Zeit- 
schrift f.  bild.  Kunst,  N.  F.  XIII.  i.) 

O.  C.  Über  das  moderne  Ornament.  (Der  Möbel- 
Architekt,  II.  I.) 

OETTINGEN,  Wolfg.  v.  Die  Pflege  der  Kunst.  (Die 
Kunst  f.  Alle,  XVII.  2.) 

PAULSEN,  Emil.  Kunstgewerbliche  Meistercurse. 
(Das  Kunstgewerbe  in  Elsass-Lothringen,  2.) 

PUDOR,  H.  Gedanken  über  das  moderne  Kunst- 
gewerbe. (Der  Möbel- Architekt,  II.  i.) 

SALVISBERG,  P.  v.  Der  deutsche  Kunstgewerbetag  zu 
München  1901.  (Deutsche  Kunst  u.  Dec., IV,  1 1.) 

SCHEFFER  et  KLEIN.  Cours  de  composition  deco- 
rative  appliquee  aux  travaux  de  dames.  In-4,  32  p. 
avec  Fig.  Paris,  Laurens. 

SCHMIDKUNZ,  H.  Pädagogisches  zur  Architektur. 
(Der  Architekt,  10.) 

SCHMIDT,  K.  E.  Das  Kunstgewerbe  in  den  Pariser 
Salons.  (Kunstgewerbeblatt,  N.  F.  XII,  12.) 

SCHÖLERMANN,  W.  Randglossen  zum  Kunst-Er- 
ziehungs-Tag.  (Zeitschr.  f.  Innendec.,  Nov.) 

SCHULZE,  O.  Hermann  Götz  f.  (Kunst  u.  Hand- 
werk, 12.) 

THIL0-FR6VILLE.  Objets  d’art  industriel  de  la 
Tatarie  rapportes  par  le  Baron  de  Baye.  (Revue 
des  Arts  dec.,  9.) 

THOMA,  Hans.  Betrachtungen  zum  Thema  „Kunst 
und  Staat“.  (Monatsber.  über  Kunstwissensch.  u. 
Kunsthandel,  9.) 


II.  ARCHITEKTUR.  SCULPTUR. 

ABELS,  L.  Josef  M.  Olbrich.  (Das  Interieur,  10.) 

BENEDITE,  L.  Les  Sculpteurs  francais  contemporains. 
Recueil  de  cent  quatre  oeuvres  choisies,  precede 
d’une  introduction.  In-Fol.,  XVI  p.  et  32  planches. 
Paris, Laurens. (Bibliotheque  des  peintres  et  des  dec.) 

BILSON,  JOHN.  Les  origines  de  l’Architecture  go- 
thique.  Les  premiers  croisees  d’Ogives  en  Angle- 
terre.  (D’apres  le  Journal  of  the  Royal  Institute 
of  British  Architects,  vol  VI.  3e  Serie,  p.  289; 
Revue  d’art  ehret.  V me  Serie,  tome  XII.) 

BODE,  W.  Ein  Florentiner  Thonbildner  vom  Anfang 
der  Hochrenaissance.  (Zeitschr.  f.  bild.  Kunst, 
N.  F.  XIII.  I.) 

BREDT,  E.  W.  Richard  Riemerschmids  Schauspiel- 
haus. (Kunst  u.  Handwerk,  10.) 

CHAMPIER,  V.  Une  visite  ä l’hotel  Pa’iva.  (Revue  des 
Arts  dec.,  Aoüt.) 

DAUN,  B.  Eine  Marienstatue  Stefan  Godls.  (Zeitschrift 
f.  bild.  Kunst.  N.  F.  XII,  12.) 

DELBRUECK,  R.  Die  Kuh  des  Myron.  (Mittheil,  des 
kaiserl.  deutschen  archäolog.  Institutes.  Röm. 
Abthlg.,  XVI.) 

Erläuterungen  zu  Berlepsch  Innen-Ausschmückung 
der  Villa  Tobler  in  Zürich.  (Kunst  u.  Handwerk, 
1902,  I.) 

FERRETTI,  LODOVICO.  La  chiesa  e il  convento  di 
S.  Domenico  di  Fiesoie:  monografia.  Firenze 
(S.  Giuseppe).  In-8  fig.,  pag.  86. 

FIERENS-OEVAERT,  H.  George  Minne.  (Art  et  De- 
coration,  10.) 

FRANCK,  K.  Eine  fränkische  Bildhauerschule  vor  dem 
Eindringen  der  Gothik.  (Zeitschr.  f.  bild.  Kunst, 
N.  F.  XII,  II.) 

GROESCHEL,  J.  Josef  Schmitz.  (Kunst  und  Hand- 
werk, 12.) 

HARTMANN,  Sada  Kichi.  Moderne  amerikan.  Sculp- 
turen.  Eine  Sammlg.  hervorrag.  decorativer  u. 
monumentaler  Bildhauerwerke  amerikan.  Künstler 
aus  dem  letzten  Decennium.  60  Lichtdr.-Taf.  (In 
5 Liefgn.)  i Liefg.  Imp.  4°.  izTaf.  Berlin,  M.  Spiel- 
meyer. M.  15. 

LACROIX,  H.  Nouveau  Manuel  complet  du  tapissier- 
decorateur.  Petit  in-i8°,  VI  — 255  p.  avec  fig.  et 
annonces.  Paris,  Mulo.  2 fr. 

LA  MENE,  J.  M.  Le  Chateau  d’Elven  en  1660.  In-8°. 
8 p.  Vannes,  imp.  Galles.  (Extr.  du  Bull,  de  la 
Societe  polymatique  de  Morbihan.) 

LEDIEU,  ALCIUS.  La  maison  de  Francois  ler  ä Abbe- 
ville.  (Revue  de  l’art  ehret.  V me  serie,  tome  XII.) 

LUPI,  ELEMENTE.  La  casa  pisana  e i suoi  annessi 
nel  medio  evo.  (Archivio  stör.  ital.  serie  V,  tom. 
XXVII.) 

MARTIN,  J.  Pierres  tombales  de  l’eglise  de  l’abbaye 
de  Tournus.  In-4°.  136  p.  et  ii  planches.  Chalon- 
sur-Saone,  impr.  Bertrand.  (Extr.  des  Memoires  de 
la  Societe  d’histoire  et  d’archeologie  de  Chalon- 
sur-Saone.) 

MELANI,  A.  DeH’ornamento  nell’architettura.  Vol.  I. 
L’antichitä  e il  medioevo  (parte  prima).  Vol.  II. 
II  medioevo  (parte  seconda)  e l’evo  moderno. 
Milano,  F.  Vallardi,  in-4,  2 voll,  e atlante. 

— The  Minor  Sculptures  of  the  Certosa  ofPavia.  (The 
Art.  Journal,  Oct.) 
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OLBRICH,  J.  Architektur.  (In  lo  Liefgn.)  i.  u.  2.  Liefg. 
Gr.  Fol.  ä 15  Taf.  in  Kunst-  u.  Farbendruck.  Berlin, 
E.  Wasmuth.  ä M.  20. 

PICA,  V.  Paul  Troubetzkoy.  (Die  Kunst  für  Alle,  3.) 
PRESTEL,  J.  Neue  Motive  der  Architektur.  (Der 
Architekt,  ii.) 

RIESE,  ALEX.  Über  die  sogen.  Jupitersäulen.  (Cor- 
respondenzblatt  der  Westdeutschen  Zeitschr.  für 
Geschichte  u.  Kunst,  384.) 

SCHMIDKUNZ.  H.  Optische  Gesetze  und  die  Raum- 
Gestaltungskunst.  (Zeitschr.  f.  Innendec.,  Oct.) 

— Siehe  Gruppe  I. 

SCHNÜTGEN.  Die  projectirte  Ausstattung  der  Prie- 
sterseminar-Kapelle in  Köln.  (Zeitschr.  f.  christl. 
Kunst,  5.) 

SCHUMANN,  P.  Moderne  Verkaufsläden  in  Dresden. 

(Zeitschr.  f.  Innendec.,  Nov.) 

Stuckdecken,  Moderne.  I.  Serie.  124  Entwürfe.  65  Taf. 
in  Qu.  Gr.  4°.  Nebst  e.  Preisliste.  Lex.  8°.  40  u. 
40  S.  Berlin,  M.  Spielmeyer.  M.  60. 

VITRY,  P.  Michel  Colombe  et  la  sculpture  francaise 
de  son  temps.  In-4°,  XXIII — 532  p.  et  grav.  Paris, 
Librairie  centrale  des  beaux-arts. 

WEESE,  A.  Der  Landsitz  Berlepsch.  (Kunst-  u.  Hand- 
werk, 1902,  I.) 


III.  MALEREI.  LACKMALER. 
GLASMALEREI.  MOSAIK 

BENOIT,  M.  C.  La  Peinture  francaise  ä la  fin  du 
XV  e siede  (1480  — 1501).  (Gazette  des  Beaux- 
Arts,  26.) 

DELPY,  E.  Die  Legende  von  der  hl.  Ursula  in  der 
Kölner  Malerschule.  Gr.  8°.  182  S.  Köln,  Kölner 
Verlags- Anstalt.  M.  3. 

GERSPACH.  Les  Fresques  de  l’eglise  Santa  Maria 
Antiqua  au  Forum  Romanum.  (Revue  de  l’art 
chretien,  5 e Serie,  XII,  4.) 

KEMKE,  J.  Zum  Alexandermosaik  von  Pompei.  (Jahr- 
buch des  kaiserl.  archäolog.  Inst.,  2.  Heft.) 

KENDELL,  B.  Raphael  Collin,  Decorator  and  portraitist. 
(The  Magazine  of  Art,  Sept.) 

MAUCLAIR,  C.  Quelques  peintres  idealistes  francais. 
(L’art  dec.,  36.) 

MORO,  GIOVANNI.  Fra  Benedetto  miniatore.’; 
contributo  alla  storia  della  miniatura  nel  secolo 
XV.  Firenze  (F.  Lemachi),  in-8,  pag.  16. 

PRENTICE,  W.  K.  A mosaic  pavement  and  inscription 
from  the  bath  at  Serdjilla  (central  Syria).  In-8°. 
16  p.  avec  fig.  et  i planche.  Paris,  Leroux.  (Extr. 
de  la  Revue  archeol.) 

QUILLING.  Mosaik  aus  Münster  bei  Bingen.  (West- 
deutsche Zeitschrift  f.  Geschichte  u.  Kunst,  XX., 
Heft  II.) 

SCHMÖLZER,  Hans.  Die  Fresken  des  Castello  del 
Buon  Consiglio  in  Trient  und  ihre  Meister.  Eine 
kunstgesch.  Studie.  Gr.  8°.  66  S.  mit  Abbldg.  u. 
3 Taf.  Innsbruck,  Wagner.  2 M. 

SP.  Die  Mosaikplattenfabrication.  (Sprech-Saal,  36.) 

SPARROW,  W.  Sh.  Some  Drawings  by  Patten 
Wilson.  (The  Studio,  loi.) 

VALLANCE,  A.  The  Revival  of  Tempera  Painting. 
(The  Studio,  loi.) 


WAGNER,  Ludw.  Moderne  Decorations-Malereien  in 
farbiger  Ausführung.  Gr.  Fol.  32  Taf.  Düsseldorf, 
F.  Wolfrum.  M.  30. 

IV.  TEXTILE  KUNST.  COSTUME. 
FESTE.  LEDER-  UND  BUCH- 
BINDER-ARBEITEN 

BLOUIN,L.  Moeurs  et  Coutumes  de  Basse-Normandie. 
Petit  in-8°.  425  p.  Saint-L6,  impr.  Le  Tual. 
(Litterature  populaire.) 

CABRIS.  Le  Costume  de  la  Parisienne  au  XIX  e siede. 
In-8°.  29g  p.  avec  grav.  Paris,  Laur.  5 fr. 

COCHON,  J.  L’Art  du  cuir  dore  et  le  devant  d’autel  de 
la  chapelle  de  Chaumont.  Petit  in-8°.3i  p.et  3 plan- 
ches.  Mäcon,  imp.  Protat  freres. 

FEITELBERG,  siehe  Gruppe  I. 

GROSCH,  H.  Altnorwegische  Bildteppiche.  Gr.  Fol. 
12  färb.  Taf.  m.  9 S.  Text  in  deutscher  u.  norweg. 
Sprache.  Berlin,  E.  Wasmuth.  M.  50. 

GUIFFREY,  Jules.  Les  Tapisseries.  (L’Art,  Aoüt  igoi.) 

MARCHAL,  G.  Les  Uniformes  de  l’armee  francaise 
SOUS  le  Consulat.  Renseignement  tires  de  l’Ötat 
militaire  de  la  Republique  francaise  pour  l’annee 
VIII,  par  plusieurs  officiers,  et  des  Etats  militaires 
de  la  Republique  francaise,  annees  X et  XI,  par 
l’adjudant-commandant  Champeaux.  In- 16°,  3g  p. 
Paris,  Dubois.  2 fr. 

MARTIN,  F.  R.  Die  persischen  Prachtstoffe  im 
Schlosse  Rosenborg  in  Kopenhagen.  Imp.  4°. 
14  S.  m.  10  Abbldgn.  u.  g Taf.  Leipzig,  K.  W. 
Hiersemann.  M.  20. 

MUTHESIUS,  H.  Krefelder  Künstlerseide.  (Decorative 
Kunst,  12.) 

VERNEUIL,  M.-P.  Les  Etoffes  tissees.  (Art  et  De- 
coration,  10.) 

ZEGGIO,  VITTORIO.  L’Italia  a Parigi;  note  e com- 
menti:  relazione  ufficiale  sulla  cl.  XIII,  gr.  III. 
Firenze  (R.  Bemporad  e figlio)  igoo,  in-8,  pag.  3g. 

V.  SCHRIFT.  DRUCK.  GRAPH. 
KÜNSTE 

BACH,  M.  Des  Petrus  de  Crescentius  Buch  über  die 
Landwirtschaft  und  seine  Illustrationen.  (Zeitschr. 
f.  Bücherfreunde,  6.) 

BOUCHOT,  H.  Diplome  und  Adressen  französi- 
scher Künstler.  Eine  Sammlung  von  104  Blättern 
zusammengest.  auf  32  Lichtdr.-Taf.  Fol.  Stuttgart, 
J.  Hoffmann.  M.  26. 

— L’Art  dans  la  decoration  du  diplome.  Recueil 
de  Cent  quatre  documents  modernes  choisies, 
et  precedes  d’une  preface.  In-Fol.  8 p.  Paris, 
Laurens.  (Biblioth.  des  peintres  et  de  deco- 
rateurs.) 

— Notes  de  critique  iconographique:  Le  pretendu 
graveur  italien  Gasparo  Reverdino.  (Gaz.  des 
Beaux-Arts,  Aoüt,  Sept.) 

CLEMENT -JANIN,  Gutenberg  et  l’imprimerie  en 
France  au  XVe  siede.  (Gaz.  des  Beaux-Arts,  Sept.) 

ENSCHEDE,  Ch.  Technisch  onderzoek  naar  de  uit- 
vinding  van  de  boekdrukkunst.  Haarlem,  De  Erven 
F.  Bohn.  4 en  86  blz.  roy.  8°.  F.  i'25. 
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Extrait  du  Catalogue  general  des  planches  gravees 
composant  le  fonds  de  la  Calcographie  dont  les 
epreuves  se  vendent  au  Mussee  du  Louvre. 
In-i6°,  VIII — 78  p.  et  grav.  Paris,  Impr.  nationale. 
(Musee  national  du  Louvre.) 

FAHRENWALDT,  C.  Moderne  Künstler-Schriften  zur 
Anwendung  bei  Plakaten,  Illustrationen,  Diplomen 
etc.  Qu.  4°.  8 lith.  Bl.  Leipzig,  R.  Bauer.  M.  1-40. 

FEITELBERG,  siehe  Gruppe  I. 

FOURNIER,  P.  Un  missel  lyonnais  du  Xllle  siede. 
In-8°.  23  p.  Lyon,  impr.  Vitte.  (Extr.  du  Bull.  hist, 
du  diocese  de  Lyon.) 

HIATT,  Ch.  Some  Drawings  by  James  Pryde.  (The 
Studio,  July.) 

KRISTELLER,  P.  Ein  venezianisches  Bloekbuch  im 
königlichen  Kupferstichkabinet  zu  Berlin.  (Jahrb. 
d.  königl.  preuss.  Kunstsamml.,  XXII,  3.) 

MACFALL  HALDANE,  Some  thoughts  on  the  art  of 
Gordon  Craig,  with  particular  reference  to  Stage 
craft.  (The  Studio,  Sept.) 

Missel.  Moyen-äge.  Livre  d’heures.  Compositions 
de  Mlle.  Kermabon.  In-i6,  80  p.  Paris,  Bouasse- 
Lebel  et  Massin. 

MORIN,  L.  Les  Oudot,  imprimeurs  et  libraires  ä 
Troyes,  ä Paris,  ä Sens  et  a Tours.  In-8°.  36  p. 
avec  grav.  Paris,  Ledere.  (Extr.  du  Bull,  du  biblio- 
phile.) 

NORDEN,  J.  Russische  Volksbilderbogen.  (Zeitschr.  f. 
Bücherfreunde,  V,  5.) 

PENNEL,  Jos.  Die  moderne  Illustration.  (Archiv  f. 
Buchgewerbe,  8.) 

RODOLICO,  NICCOLO.  Genessi  e svolgimento  della 
scrittura  longobardo-cassinese.  (Archivio  stör, 
ital.  ser.  V.  tom  XXVII.) 

SCHREIBER,  W.  L.  Der  Initialschmuck  in  den  Druck- 
werken des  XV.  bis  XVIII.  Jahrhunderts.  (Zeit- 
schrift f.  Bücherfreunde,  6.) 

SCHULHOF,  W.  Zeichenkünstler  im  Dienste  der 
graphischen  Künste.  (Archiv  f.  Buchgewerbe,  7.) 

SCHUR,  E.  Grundzüge  und  Ideen  zur  Ausstattung 
des  Buches.  Gr.  8°.  125  S.  Leipzig,  H.  Seemanns 
Nachf.  M.  4. 

SMALIAN,  H.  Die  Mode  in  den  Buchschriften.  (Archiv 
f.  Buchgewerbe,  7.) 

WATZULIK,  A.  M.  Die  Nationaldruckerei  in  Paris  und 
ihre  neuesten  Prachtwerke.  (Archiv  f.  Buch- 
gewerbe, 8.) 

WEISS,  R.  E.  Wilhelm  Laage.  (Ver  Sacrum,  16.) 


VI.  GLAS.  KERAMIK 

ANGST,  H.  Ein  Scheibenriss  aus  Plurs.  (Anz.  f. 
Schweiz.  Alterthumsk.,  1901,  i.) 

AUSCHER,E.  S.  etC.  QUILLARD.  Les  Industries  cera- 
miques  (terres  cuites,  briques,  tuiles,  faVences,  gres 
et  porcelaines).  In-i8  Jesus.  280  p.  avec  53  fig. 
Paris.  J.  B.  Bailliere  et  fils.  1901.  (Encyclopedie 
industrielle.) 

BLANCHARD,  R.  Les  Ferro,  gentilhommes  verriers 
Italiens,  a Machecoul,  ä Nantes  et  ä Heric.  In-8°. 
31p.  Vannes,  impr.  Lafolye  freres.  (Extr.  du  Bull, 
de  la  Societe  archeol.  de  Nantes  et  de  la  Loire- 
Inferieure.) 


DECHELETTE,  J.  Poteries  de  la  Tene  ä decoration 
geometrique  incisee.  In-8°.  1 1 p.  avec  fig.  Paris, 
Leroux.  (Extrait  de  la  Revue  archeol.) 

DES  MELOIZES.  Les  Vitraux  de  Bourges.  In-8°.  16  p. 
Caen,  Delesques.  (Extr.  du  Compte  rendu  du 
soixante-cinquieme  congres  archeol.  de  P'rance, 
tenu  en  1898  ä Bourges.) 

D.  O.  Ignaz  A.  Bottengruber.  (Mittheil.  d.  nordböhm. 
Gew. -Mus.,  XIX,  I.) 

FIEFFE,  C.  P.  Les  FaYences  patronymiques.  Caracte- 
ristiques  de  saints  dans  la  ceramique  nivernaise. 
Grand  in-8°.  161  p.  et  grav.  Clamecy,  Desvignes. 

FORRER,  R.  Geschichte  der  europäischen  Fliesen- 
keramik vom  Mittelalter  bis  zum  Jahre  1900.  Mit 
107  Taf.  700  Abbldgn.  in  Licht-  u.  Farbendr.  nebst 
200  Abbldgn.  im  Text.  Gr.  4°.  93  S.  Strassburg, 
J.  H.  E.  Heitz.  M.  100. 

FRICK,  P.  Le  Verre,  In-i6,  191  p.  avec  fig.  Paris, 
Schleicher  freres.  (Les  livres  d’or  de  la  scienne.) 

GARNIER,  Ed.  La  Decoration  des  Assiettes.  (Art  et 
Decoration,  9.) 

Glasindustrie,  Die  Lothringische.  (Das  Kunstgewerbe 
in  Elsass-Lothringen,  2.) 

HENNEBERG,  F.  Beitrag  zur  Geschichte  der  Porzel- 
lanfabrikation. (Sprechsaal,  39.) 

J.  W.  Etwas  über  die  Entwicklung  der  Glasindustrie  in 
Meistersdorf.  (Centr.-Bl.  f.  Glas-Ind.  u.  Keramik, 
557;  n.  d.  ,, Nordböhm.  Volksboten“.) 

KIRCHNER,  Jos.  Ziergläser.  (Sprechsaal,  25.) 

KÖHLER-HAUSEN,  F.  E.  Das  Porzellandenkmal 
Friedrich  August  III.  von  Sachsen.  (Kunstgewerbe- 
blatt, N.  F.  XII,  12.) 

Die  moderne  Kunsttöpferei  und  ihre  Bundesgenossen. 
(Centralbl.  f.  Glas-Ind.  u.  Keramik,  552.) 

LEHMANN,  H.  Die  Hafnerfamilien  der  Küchler  in 
Muri  und  Luzern.  (Anz.  f.  schweizer.  Alterthumsk. 
1901,  I.) 

LEWIS,  F.  DAY.  Favrile  Glass.  (The  Magazine  of 
Art,  Oct.) 

LOESER,  Carl.  Handbücher  der  keramischen  Industrie 
f.  Studirende  u.  Praktiker,  i.  Th.  Gr.  8°.  Halle, 
L.  Hofstetter.  M.  4'50. 

MIGEON,  Gaston.  Ceramique  orientale  ä reflets  me- 
talliques.  (Gaz.  des  Beaux-Arts,  Sept.) 

PAZAUREK,  G.  E.  Die  Anfänge  des  böhmischen  Por- 
zellans (Mittheil.  d.  Nordböhm.  Gew. -Mus.,  1901,2.) 

— Metallreflexe  in  der  Keramik  u.  Glasindustrie.  (Das 
Kunstgewerbe  in  Elsass-Lothringen,  Juli.) 

POULSEN,  F.  Eine  böotische  Vase  geometrischen 
Stils.  (Mitthlg.  des  kais.  deutsch,  archäolog.  Inst., 
Ath.  Abth.  XXVI.,  Heft  i.) 

RAHN,  J.  R.  Glasgemälde  aus  dem  Anfänge  des 
XVI.  Jahrhunderts  und  ihre  Vorlagen.  (Anz.  f. 
schweizer.  Alterthumsk.,  1901,  1.) 

RAUTER,  G.  Über  Terracotta-Bauten.  (Sprechsaal,  38.) 

SCHUBRING,  P.  Die  italienische  Medaille  im  XV.  Jahr- 
hundert. (Das  Museum,  VI,  15.) 

STROEMER,  M.  Fehler  bei  der  Thonwarenfabrication 
und  deren  Abhilfe  mit  besondererBerücksichtigung 
der  Untersuchungsmethoden.  Gr.  8°.  VI,  190  S.  m. 
15  Abbldgn.  Freiberg,  Craz  & Gerlach.  M.  6. 
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Urkunden,  Zwei,  zur  Geschichte  der  Thüringer  Porzel- 
lanindustrie. (Sprechsaal,  42.) 

WATZINGER,  C.  Vasenfunde  aus  Athen.  (Mitthlg. 
des  kais.  deutsch.  archäolog.Inst.  Ath.  Abth. XXVI. 
Heft  1.) 

ZIMMERMANN,  Ernst.  Altes  und  neues  Porzellan  und 
sein  Stil.  (Zeitschr.  f.  Innendec.,  Aug.) 

VII.  ARBEITEN  AUS  HOLZ. 
MOBILIEN 

Anleitung  zum  constructiven  und  fachlichen  Zeichnen 
für  Drechsler,  Luxusmöbeltischler  etc.  Herausgeg. 
V.  d.  deutschen  Fachschule  f.  Drechsler  u.  Bild- 
schnitzer zu  Leipzig.  Mit  84  Abbldgn.  u.  30  Muster- 
blättern in  Gr.  4°  m.  IV  S.  Text.  Gr.  8°.  III,  yr  S. 
Leipzig,  Verlag  d.  Zeitschr.  f.  Drechsler,  Elfenbein- 
graveure u.  Holzbildhauer.  M.  8. 

BERTI,  U.  Un  intagliatore  bolognese  del  secolo  XVI. 
(L’arte,  VII/VIII.) 

DOORN,  P.  De  meubel-constructeur.  Verzameling 
meubeltypen,  ten  dienste  van  meubelmakers,  in- 
richtingen  voor  ambachtsonderwijs  en  voor  eigen 
Studie.  Met  vorwoord  van  H.  J.  de  Groot.  All.  i. 
Amsterdam,  S.  L.  van  Looy.  PI.  r en  2 fol.,  Tekst 
met  afl.  gr.  8°.  blz.  r — 48.  Per  afl.  F.  — -50.  (Com- 
pleet  in  ongev.  17  afl.,  40  pltn.  m.  tekst.) 

DRESSLER,  W.  O.  Das  Möbel  im  Zimmer  der  Neu- 
zeit. Entwürfe  zur  Ausschmückung  unserer  Wohn- 
räume.  Gr.  4°.  25  Lichtdr.-Taf.,  IV  S.  Text.  Berlin, 
M.  Spielmeyer.  M.  rS. 

FELLINGER,  Em.  Das  moderne  Zimmer.  Vollständige 
Wohnungseinrichtgn.  in  modernem  Stil.  I.  Serie. 
(In  4 Lfgn.)  I.  u.  2.  Lfg.  Gr.  Fol.  24  färb.  Taf. 
Wien,  F.  Wolfrum  & Co.  ä M.i2'5o. 

GERDEIL,  O.  Les  Salons  de  igor.  LTnterieur.  (L’Art 
decoratif,  Juin.) 

Herrenmodesalon,  Ein  Wiener,  von  Adolf  Loos.  (Das 
Interieur,  Sept.) 

JOURDAIN,  F.  Les  Meubles  et  les  Tentures  murales 
aux  Salons  de  igoi.  (Revue  des  arts  deco- 
ratifs,  7.) 

KIESER  & DEEG.  Einfache  moderne  Möbel.  Eine 
Sammlung  meist  ausgeführter  bürgerl.  Zimmer- 
einrichtgn.  (In  10  Lfgn.)  i.  Lfg.  Gr.  4°.  8 Taf.  m 
I Bl.  Text.  Ravensburg.  O.  Maier.  M.  2. 

L.  A.  R.  Tropsch.  (Das  Interieur,  8.) 

NIEDLING,  A.  Gothische  Möbel.  Neue  Originalentwürfe 
für  Gebrauchsmöbel  im  gothischen  Stile  mit  archi- 
tektonischen und  ornamentalen  Details  in  ver- 
grössertem  Masstabe.  40  Taf.  i.  Lfg.  Gr.  Fol.  8 Taf. 
Berlin,  B.  Hessling.  M.  8. 

PICOT,  G.  L’Habitation  de  la  jeune  Alle  dans  les 
grandes  villes.  In-8°,  16.  Paris,  imp.  Leve;  54,  rue 
de  Seine.  (Extr.  de  la  Reforme  sociale.) 

PÖCH.  Geschnitzte  Figuren  aus  Deutsch-Neu-Guinea. 
(Globus,  22.) 

PRINGUER,  H.  Some  Original  Suggestions.  (The 
Cabinet-Maker,  July.) 

SCHEFFLER,  K.  Ein  moderner  Laden  von  H.  van  de 
Velde.  (Dec.  Kunst,  12.) 

SCHMIDT,  K.  E.  Charles  Andre  Boulle.  (Kunstgewerbe- 
blatt, N.  F.  XII,  IO.) 


SCHNEBEL,  C.  Der  Möbelbeschlag.  (Der  Möbel- 
Architekt,  I.  12.) 

SCHNÜTGEN.  Wandschränke  in  der  neuen  Pfarr- 
kirche zu  Jutfaas.  (Zeitschr.  f.  christl.  Kunst,  4.) 

SOULIER,  G.  Le  Mobilier.  (Art  et  Decoration,  10.) 

SUMNER,  H.  A.  Forgotten  Craft.  (The  Art  Journ., 
July.) 

Nouveau  Supplement  Roubo,  avec  la  collaboration 
d’architectes,  d’entrepreneurs  de  menuiserie,  pro- 
fesseurs  de  trait  et  de  dessin  de  menuiserie,  chefs 
d’ateliers  etc.  contenant  l’etude  complete  des  styles, 
des  profils  et  des  ordres  d’architecture  (des  travaux 
de  tous  genres  et  de  tous  styles  y sont  repre- 
sentes  avec  plans,  coupes,  details,  profils  etc.  ainsi 
que  le  style  art  nouveau).  In-8°,  384  p.  Dourdan 
(Seine-et-Oise),  Juliot. 

Ein  französisches  Urtheil  über  das  fremdländische  mo- 
derne Mobiliar  in  Paris  igoo.  (Kunstgewerbebl., 
N.  F.  XII,  12.) 

VALLANCE,  A.  The  Decoration  of  Upright  Pianos. 
(The  Magazine  of  Art,  Oct.) 

VIII.  EISENARB.  WAFFEN. 
UHREN.  BRONZEN.  ETC. 

ARCELIN,  A.  Piedestal  votif  en  bronze  trouve  ä Saint- 
Marcel.  In-4°.  4 p.  et  grav.  Chalon-sur-Saone, 
imp.  Bertrand.  (Extr.  des  Mem.  de  la  Societe 
d’histoire  et  d’archeologie  de  Chälon-sur-Saone.) 

EHRENTHAL,  M.  v.  Nicolaus  Wilborn.  (Zeitschr.  f. 
histor.  Waffenkunde,  II,  7.) 

ERBEN,  W.  Noch  einige  Worte  über  Fringia,  Genoa 
und  Sichelmarke.  (Zeitschr.  f. histor.  Waffenkunde, 

n,  7.) 

FORRER,  R.  Fund  eines  römischen  Eisenhelmes  bei 
Augsburg.  (Westdeutsche  Zeitschr.  f.  Geschichte 
u.  Kunst,  XX,  Heft  II.) 

JACQUES,  G.  M.  Le  Fer  Forge  (Salons  de  igoi). 
(L’Art  decoratif,  Juillet.) 

Meistercurse  für  Galvanotechniker.  (Wochenschr.  d. 
n.  ö.  Gew. -Vereins,  34.) 

ROSE.  Das  mittelalterliche  Wurfbeil.  (Zeitschr.  f. 
histor.  Waffenkunde,  II,  7.) 

SAUNIER,  Ch.  La  medaille  francaise  contemporaine. 
(L’art  dec.,  36.) 

SEDEYN,  E.  Le  Cuirs  d’Art  (Salons  de  igoi).  (L’Art 
decoratif,  Juillet.) 

STRZYGOWSKI,  JOSEF.  Bronzeaufsatz  im  Besitze 
von  Hans  Grafen  Wilczek  in  Wien.  (Jahreshefte 
des  österr.  archäolog.  Inst.,  IV.  S.  i8g.) 

WILLERS,  Heinr.  Die  römischen  Bronzeeimer  v. 
Hemmoor.  Nebst  einem  Anh.  üb.  die  röm.  Silber- 
barren aus  Diersdorf.  Gr.  4°.  VII,  251  S.  m.  82  Ab- 
bildgn.  n.  13  Lichtdr.-Taf.  Hannover,  Hahn,  M.  15. 

Elsässisches  Zinn.  (Das  Kunstgewerbe  in  Elsass-Lo- 
thringen,  Juli.) 

IX.  EMAIL.  GOLDSCHMIEDE- 
KUNST 

BARTHELEMY,  A.  DE.  Les  Reliques  de  saint  Tudual, 
eveque  de  Treguier.  In-8°,  15  p.  et  2 planches. 
Vannes,  imp.  Lafolye.  (Extrait  de  la  Revue  de 
Bretagne,  de  Vendee  et  d’Anjou.) 


498 


CHAMPIER,  V.  Concours  pour  un  miroir  ä main. 
(Revue  des  Arts  dec.,  Aoüt.) 

COMTE,  C.  Une  relique  insigne  de  l’eglise  de  Saint-Just 
de  Lyon.  La  Main  de  saint  Alexandre.  In-8°.  i6  p. 
Lyon,  imp.  Vitte.  (Extr.  du  Eull.  historique  du 
diocese  de  Lyon.) 

Modern  Craftsmanship  in  Japan.  (The  Artjourn.,  July.) 

FISHER,  A.  The  Art  of  True  enamelling  upon 
metal.  (The  Studio,  July.) 

GEFFROY,  G.  La  Bijouterie  et  l’Orfevrerie  aux  Salons 
de  igoi.  (Revue  des  Arts  dec.,  9.) 

GUIBERT,  L.  Les  Vieux  Emaux  de  Limoges  ä l’Expo- 
sition  de  igoo.  In-8°.  56  p.  et  grav.  Limoges. 
V.  Ducourtieux. 

HONSEL,  H.  Gothische  Architekturformen  in  der 
Goldschmiedekunst  mit  besonderer  Berücksichti- 
gung der  Monstranz.  (Zeitschr.  f.  Christi.  Kunst,  4.) 

KÖPER,  A.  Die  Silberschmiede  Kirstein.  (Das 
Kunstgewerbe  in  Elsass-Lothringen,  2.) 

LABANDE,  L.  H.  Description  d’un  pied  de  croix  du 
XlVe  siede  ayant  appartenu  ä l’ancien  monastere 
de  Saint-Veran,  pres  Avignon.  In-8°.  12  p.  avec 
I fig.  et  I planche.  Paris,  Impr.  nationale.  (Extr. 
du  Bull,  archeol.) 

PILLOY,  J.  L’Orfevrerie  lapidaire  et  TEmaillerie  au  Ve 
siede.  La  Plaque  de  Monceau-le-Neuf  (Aisne). 
In-8°,  16  p.  et  planche.  Paris,  Impr.  nationale. 
(Extrait  du  Bull,  archeol.) 

POTTIER,  F.  Les  Chasses  et  Reliquiaires  de  Pom- 
pignan,  autrefois  de  la  maison  professe  des  Jesuites 
de  Paris.  In-8°.  14  p.  et  grav.  Montauban,  imp. 
Forestie. 

SORSA  (LA),  SAVERIO.  Gli  statuti  degli  orefici 
e sellai  fiorentini  al  principio  del  secolo  XIV: 
saggio.  Firenze  (Tip.  galileiana),  in-8,  pag.  30. 

TÖPFER,  Aug.  Formenänderung  des  Altarkelches. 
(Mittheil.  d.  Gew. -Mus.  zu  Bremen,  5.) 

X.  HERALDIK.  SPHRAGISTIK. 
NUMISMATIK.  GEMMENKUNDE 

BLANCHET,  C.  Note  sur  deux  jetons  parisiens  du 
XlVe  siecles.  In-8°.  7 p.  avec  grav.  Nogent-le- 
Rotron,  impr.  Daupeley-Gouverneur.  Paris.  (Extr. 
du  Bull,  de  la  Societe  de  l’histoire  de  Paris  et  de 
rile-de-France.) 

CARTERON,  J.  Le  Manuel  de  photographie  moderne 
(Theorie;  Pratique;  Art),  ouvrage  substantiel,  do- 
cumente,  precis,  d’une  lecture  facile  et  agreable, 
absolument  mis  ä Jour  sur  les  derniers  procedes 
photographiques.  In-8°.  212  p.  avec  83  illustr. 
Tours,  Association  ouvriere  d’imprimerie.  Paris, 
Mazo.  2 fr.  50. 

Catalogue  general  de  medailles  francaises.  Henri  IV  — 
Louis  XIII  (1589 — 1610—1643).  Petit  in-8°.  32  p. 
Paris,  Cabinet  de  numismatique  i fr. 

DAGUIN,  A.  Les  Decorations  etrangeres  (ordres  de 
chevalerie  et  croix).  In-i6°.  90  p.  et  planches  en 
coul.  Paris,  Guyot.  Fr.  — -50. 

— Les  Decorations  francaises  et  des  protectorats 
(ordres  de  chevalerie,  croix,  palmes  medailles).  In- 
16°.  95  p.  et  planches  en  coul.  Paris,  Guyot,  Fr.  — '50 

Elements,  Les,  du  blason;  par  V.  B.  In-i8°.  43  p.  avec 
fig.  Paris,  Lemasle. 


HANSEN,  Erich  Freih.  v.  Die  Heraldik  und  die  mo- 
dernen Fälschungen  auf  dem  Gebiete  des  Waffen- 
wesens. (Zeitschr.  f.  histor.  Waffenkunde,  II,  7.) 

Medailles  concernant  la  musique  et  le  theatre,  la  me- 
decine,  la  chimie  et  les  epidemies,  la  gravure  et  la 
numismatique,  l’imprimerie,  les  mines,  les  chemins 
de  fer,  les  ballons  et  la  franc-maconnerie.  Medailles 
militaires  et  decorations.  Monnaies  et  Medailles 
d’Europe  et  d’Amerique.  In-8°.  24  p.  Paris,  M.  B. 
Baer. 

PETTENEGG,  E.  G.  Graf  v.  Über  heraldische  Buch- 
einbände, ihre  Binder  und  Freunde.  (Jahrb.  d. 
herald.  Gesellschaft  ,,  Adler“,  N.  F.,  XI.  S.  55.) 

PLANCHENAULT,  A.  Les  Jetons  angevins.  In-4. 
116  p.  et  planches.  Chalon-sur-Saone,  Bertrand. 
Tirage  ä part  de  la  Gazette  numismatique  francaise 
(igoo — igoi). 

RESCH,  A.  Siebenbürgische  Münzen  und  Medaillen 
von  1538  bis  zur  Gegenwart.  Herausgeg.  vom 
Ausschuss  d.  Vereins  f.  siebenbürg.  Landeskunde. 
Gr.  8°.  VIII,  259  S.  m.  86  Taf.  Hermannstadt, 
F.  Michaelis.  M.  10. 

RIZZOLI,  LUIGI.  Alcuni  sigilli  padovani  nel  Museo 
civico  di  Verona  (secoli  XIII  e XIV).  Padova  (Tip. 
antoniana),  in-4,  P^g-  22  e i tavola. 

STRÖHL,  H.  G.  Die  Amtswappen  der  Wappenkönige 
von  Grossbritannien  und  Irland.  (Jahrb.  d.  herald. 
Gesellschaft  ,,  Adler“,  N.  F.,  XI.  S.  150.) 

— Russisch-Asiatische  Wappenrolle.  (Jahrbuch  der 
herald.  Gesellschaft  ,, Adler“,  N.  F.,  XI.  S.  80.) 


XI.  AUSSTELLUNGEN.  TOPO- 
GRAPHIE. MUSEOGRAPHIEbc- 

FRANTZ,  H.  Les  Salons  anglais.  (Gaz.  des  Beaux- 
Arts,  26.) 

H.  Z.  Die  Pan-American  Exposition  in  Buffalo. 
(Sprechsaal,  39.) 

LACHER,  C.  Die  Aufgaben  der  Kunstgewerbemuseen 
auf  culturhistorischem  Gebiete.  (Mittheil.  d.  Mähr. 
Gew.-Mus.,  1901,  12.) 

MORANVILLE,  H.  L’Inventaire  de  l’orfevrerie 
et  des  joyaux  de  Louis  ler,  duc  d’ Anjou.  In-8°, 
43  p.  Nogent-le-Rotrou,  imp.  Daupeley-Gouver- 
neur. (Extrait  de  laBiblioth.  de  l’Ecole  des  chartes.) 

OLLMUTH,  KURT.  Aus  Eisass  - Lothringischen 
Sammlungen.  (Das  Kunstgew.  in  Elsass-Loth- 
ringen, II.  3.) 


BERLIN 

H.  Das  märkische  Museum  am  märkischen  Platz. 
(Deutsche  Bauzeitg.,  58.) 

— Die  dritte  Kunstausstellung  der  Berliner  Se- 
cession. (Die  Kunst,  10.) 

— REHME,  W.  Die  grosse  Berliner  Kunstausstellung. 
(Der  Möbelarchitekt,  Juni.) 

— ROSENHAGEN,  H.  Grosse  Berliner  Kunstaus- 
stellung, 1901.  (Die  Kunst  f.  Alle,  21.) 

— — Die  dritte  Kunstausstellung  der  Berliner  Se- 
cession. (Die  Kunst  f.  Alle,  20/21.) 

CHAMPEAUX 

GUSMAN,  M.P.L’Eglise  collegiale  deChampeaux. 
(Gaz.  des  Beaux  Arts,  Aoüt.) 
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CLISSON 

BERTHOU,  P.  de.  Glisson  et  ses  monuments. 
Description  archeol.  In-8°,  56  p.  avec  3 vues  an- 
ciennes  et  1 plan  duchäteau  leye  par  Clement  Josso. 
Vannes,  imp.  Lafolye  freies. 

DARMSTADT 

Ausstellung  der  Künstlercolonie  Darmstadt.  I.  Paul 
Bürck.  (Deutsche  Kunst  u.  Dec.,  IV,  11.) 

— BOSSELT,  R.  Aufgaben  und  Ziele  der  Künstler- 
colonie in  Darmstadt.  (Dec.  Kunst,  Aug.) 

— BREDT,  E.  W.  Patriz  Hubers  Arbeiten  auf  der 
Ausstellung  der  Künstlercolonie  in  Darmstadt. 
(Dec.  Kunst,  12.) 

— Kleine  Bronzen  der  Darmstädter  Ausstellung 
(Deutsche  Kunst  u.  Dec.,  V,  2.) 

— COMMICHAU,  F.  Ausstellung  der  Künstlercolonie 
Darmstadt.  II.  Patriz  Huber.  (Deutsche  Kunst  u. 
Decoration,  IV,  12.) 

— — Das  Ernst  Ludwig-Haus.  (Deutsche  Kunst  u. 
Dec.,  IV,  II.) 

— — Das  Haus  Habich.  (Deutsche  Kunst  u.  Dec., V,  I.) 

— Von  der  Darmstädter  Künstlercolonie.  (Nord- 
deutsche Allg.  Zeitg.,  Beil.  143/144.) 

— FUCHS,  G.  Ausstellung  der  Künstlercolonie 
Darmstadt.  III.  Ludwig  Habich.  (Deutsche  Kunst 
u.  Dec.,  V,  I.) 

— — Die  hessischen  Künstler  auf  der  Ausstellung. 
(Deutsche  Kunst  u.  Dec.,  V,  i.) 

— — Die  ,, Mathilden  - Höhe“.  Einst  und  Jetzt. 
(Deutsche  Kunst  u.  Dec.,  IV,  ii.) 

— ISARIUS.  Darmstadt,  die  werdende  Kunststadt. 
(Deutsche  Kunst  u.  Dec.,  V,  2.) 

— LEIPHEIMER,  H.  D.  Die  Ausstellung  der  Darm- 
städter Künstlercolonie  igoi.  (Kunst  u.  Hand- 
werk, IX.) 

— MORAWE,  C.  F.  Darmstadt.  (Das  Interieur,  Sept.) 

— PLEHN,  A.  L.  Die  Ausstellung  der  Künstler- 
colonie Darmstadt.  (Kunstgewerbebl.,  N.  F.  XII,  II.) 

— POLACZEK,  E.  Die  Ausstellung  der  Darmstädter 
Künstlercolonie.  (Kunstchronik,  30.) 

— RÜTTENAUER,  B.  Hans  Christiansen  und  sein 
Haus.  (Deutsche  Kunst  u.  Dec.,  V,  2.) 

— SCHEFFLER,  K.  Das  Haus  Behrens.  (Dec. 
Kunst,  I.) 

— SCHUHMACHER,  Fr.  Die  Ausstellung  der  Darm- 
städter Künstlercolonie.  (Dec.  Kunst,  Aug.) 

— SEDER,  Ant.  Ein  Document  deutscher  Kunst. 
(Das  Kunstgewerbe  in  Elsass-Lothringen,  12.) 

DRESDEN 

KLEINPAUL,  J.  Keramische  Producte  auf  der 
Internationalen  Kunstausstellung  Dresden  1901. 
(Sprechsaal,  24.) 

— — Das  Kunstgewerbe  auf  der  internationalen 
Kunstausstellung  Dresden  igoi.  (Kunstgewerbe- 
blatt, N.  F.  XIII,  I.) 

— Die  internationale  Kunstausstellung  Dresden  1901. 
(Die  Kunst,  10.) 

— ZIMMERMANN,  E.  Die  Dresdener  internationale 
Kunstausstellung.  (Kunstchronik,  28  ff.) 

— — Die  decorative  Kunst  auf  der  Dresdener  Inter- 
nationalen Kunstausstellung.  (Kunst  u.  Hand- 
werk, 12.) 


GLASGOW 

DAY,  L.  F.  Decorative  and  Industrial  Art  at  the 
Glasgow  Exhibition.  (The  Art  Journ.,  July.) 

— The  Glasgow  Exhibition.  (The  Cabinet-Maker,  July.) 

— MUDIE,  A.  Glasgow  International  Exhibition. 
(The  Magazine  of  Art,  July.) 

• — MUTHESIUS,  H.  Die  internationale  Ausstellung 
in  Glasgow.  (Dec.  Kunst,  12.) 

KARLSRUHE 

F.  C.  Die  deutsche  Glasmalerei-Ausstellung  in 
Karlsruhe.  (Zeitschr.  f.  Innendec.,  Oct.) 

— Die  deutsche  Glasmalerei-Ausstellung  in  Karls- 
ruhe 1901.  (Deutsche  Bauzeitg.,  48.) 

— Die  deutsche  Glasmalerei- Ausstellung  in  Karls- 
ruhe. (Centralbl.  f.  Glasind.  u.  Keramik,  556.) 

— Deutsche  Glasmalerei-Ausstellung  in  Karlsruhe. 
(Kunstgewerbeblatt,  N.  F.  XIII,  i.) 

LEIPZIG 

HAUPT,  J.  Die  Ausstellung  von  Künstlerlitho- 
graphien im  Buchgewerbe-Museum  zuLeipzig.  Die 
Modernen.  (Zeitschr.  f.  bild.  Kunst,  N.  F.  XII,  ii.) 
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1901.  (Rev.  des  Arts  dec.,  Aoüt.) 

— HERON  de  VILLEFOSSE,  A.  et  E.  MICHON. 
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verneur,  Paris. 
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stände der  kunstindustriellen  Sammlung  des  Aller- 
höchsten Kaiserhauses.  50  Taf.  in  Lichtdr.  u.  3 in 
Rad.  u.  Heliogr.  Folio.  VIII,  33  S.  Text  m.  22  Ab- 
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DIE  INTERNATIONALE  KUNST-  UND 
INDUSTRIE  AUSSTELLUNG  IN  GLAS- 
GOW S®*  VON  W.  FRED-BERLIN  h» 


AN  muss  es  leider  eingestehen:  alle  Befürchtungen, 
die  einem  voriges  Jahr  in  Paris  über  den  Ausfall 
der  nächsten  grossen  internationalen  Ausstellung 
gekommen  sind,  haben  Recht  behalten.  Und  so 
wenig  durch  den  geringen  Erfolg  der  Glasgower 
Veranstaltung  für  die  principielle  Frage  der 
Weltausstellungen  gesagt  wird  — über  dies 
Kapitel  ist  oft  gehandelt  worden  — so  charakte- 
ristisch ist  dieses  Ergebnis  dennoch  für  die 
Stimmung,  die  jetzt  in  allen  Staaten  für,  oder 
klarer:  gegen  die  ganz  grossen  Kermessen 
herrscht.  Die  Entwicklung  der  Ausstellungstechnik  weist  auf  Sonder- 
expositionen einzelner  Gebiete  hin;  die  Massendarbietungen  haben  sich 
als  zu  gefährlich,  als  trügerische  Zeugnisse  des  wahren  industriellen  oder 
künstlerischen  Besitzstandes  einer  Nation  erwiesen.  Und  dann  — die 
Pariser  Ausstellung  hatte  die  Kräfte  zu  sehr  angespannt;  so  musste  es 
kommen,  dass  die  erste  schottische  Weltausstellung  nicht  allzuviele  Gäste 
bei  sich  sah.  Deutschland  hatte  jedwede  Betheiligung  verweigert,  aus 
Amerika  und  Frankreich  kamen  wenige  Reste  aus  den  Pariser  Hallen, 
das  Unverkaufte  und  meist  Unverkäufliche,  Österreich  ist  nur  durch 
wenige  Läden  vertreten,  bloss  Dänemark,  die  Schweiz,  Russland  haben 
wiederum  die  Gelegenheit  ängstlich  ausgenützt  ihre  spärlichen  Kunst-  und 
Industrieartikel  zur  Geltung  zu 
bringen.  Am  auffallendsten  und 
betrübendsten  aber  war  die 
lückenhafte,  ja  sogar  im  Niveau 
ärmliche  Betheiligung  Eng- 
lands. Natürlich  ist  mit  all  die- 
sen Bemerkungen  nur  auf  die 
kunstgewerbliche  Abtheilung 
der  Ausstellung  gezielt;  das 
Schwergewicht  der  ganzen 
Veranstaltung  lag  in  der  Ma- 
schinenhalle und  deshalb  trifft 
vieler  Tadel  eigentlich  ins 
Leere;  man  hat  kaum  Anderes 
gewollt.  Trotzdem  aber  war  es 
auffallend,  wie  wenigLondoner 

Häuser  ihr  Kunsthandwerk  . „ . , 

Ausstellung  m Glasgow,  Waschservice,  Zinn,  von 
ausgestellt  haben.  Der  Anta-  Mssrs.  Whylie  and  Lochhead  Ltd.  in  Glasgow 
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Ausstellung  in  Glasgow,  Damenboudoir  in  Wallnussholz  von  Mssrs.  Wylie  and  Lochhead  Ltd.  in  Glasgow 


gonismus  zwischen  England  selbst  und  den  beiden  britannischen  Nachbar- 
völkern Schottland  und  Irland  kam  eben  nicht  minder  zur  Geltung 
als  die  trotz  allen  Leugnens  eminent  fühlbare  Depression  aller  Indu- 
strien durch  den  Krieg.  Und  schliesslich  ist  die  Londoner  Geschäfts- 
welt von  jeher  nicht  ausstellungsfreundlich,  wenigstens  der  Weltaus- 
stellung am  fremden  Orte  nicht  wohlgemeint.  Auch  hier  herrscht  die 
Liebe  zur  kleinen  Sonderausstellung  vor.  Wenn  nun  die  Glasgower 
Ausstellung  trotz  der  mangelnden  Internationalität,  trotz  des  oft 
erstaunlich  niedrigen  Standards  doch  einigen  Erfolg  errungen  hat  oder 
wenigstens  dem  Debacle  ausgewichen  ist,  so  liegen  die  Gründe  in  der 
ungemein  günstigen  Lage;  Glasgow  ist  ein  Weltcentrum,  die  Schotten  ein 
selbstbewusstes,  bis  zum  Chauvinismus,  soweit  dieses  Gefühl  dem  Nord- 
länder zugänglich  ist,  patriotisches  Volk  und  Kelvingrove  Park,  in  den  die 
Gebäude  und  die  weitgedehnten  ,,grounds“  eingebettet  sind,  ist  ein 
pittoresker  und  doch  anheimelnder  Fleck  Erde,  eine  Vorahnung  des 
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Ausstellung  in  Glasgow,  Das  ,,Rossetti-Boudoir“  von  Mssrs.  Whylie  and  Lochhead  Ltd.  in  Glasgow 

wundervollen  schottischen  Hochlandes,  das  kaum  eine  Eisenbahnstunde 
von  der  russigen  Handelsstadt  Glasgow  anhebt  und  sich  als  die  Heimats- 
stätte der  nach  den  Franzosen  bedeutendsten  modernen  Landschafts- 
malerei erwiesen  hat. 

Der  Untertitel  ,, Pariser  Erinnerungen“,  der  als  Refrain  durch  jede 
Kritik  der  Glasgower  Vitrinen  durchschlagen  muss,  drängt  sich  mit 
unheimlicher  und  unangenehmer  Stärke  beim  ersten  Blicke  auf  die  Aus- 
stellungsarchitektur auf.  Man  glaubt  sich  in  jenem  herrlich  weiss  glitzernden 
Fleck  um  den  Trocadero  herum;  man  glaubt  wieder  in  der  seltsamen 
mattfarbigen  chinesischen  Theehütte  oben  zu  sitzen,  mit  dem  Blick  die 
vielen  weissen  Dächer  und  Mauerflächen  zu  streifen,  da  und  dort  die 
Augen  auf  einen  lustigen  Farbenfleck  ruhen  zu  lassen,  die  ganze  groteske 
Wirkung  der  vielen  echten  und  imitirten  Fremdländer  zu  verspüren.  Und  man 
horcht  hin,  ob  nicht  irgendwo  die  Klänge  indischer  Musik  erschallen  und  der 
Bauchtanz  angepriesen  wird,  man  hofft  in  trügender  Erinnerung  auf  die 
lustige  Grazie  der  Bauwerke,  der  Menschen  — das  Gedenken  gestaltet  die 
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Bilder  so  wundersam  rein  und  ungetrübt;  nun  ja,  auch  hier  klangen  aus 
indisch  gebauten  Pavillons  Geräusche,  die  man  Musik  nennen  mag,  auch  hier 
deckt  weisser  Putz  die  Wände  von  Restaurants  und  tausend  Zacken  von 

Giebeln  und  Facaden  stechen  in  den  dunkel- 

5 

blauen  Himmel  — aber  die  ganze  Sache 
ist  am  Unrechten  Platze.  In  England  findet 
man  schwer  das  Organ  für  leichtsinnige, 
gewagte  Architektur,  hier  erwartet  man  Ge- 
diegenes, Entwicklungsfähiges,  Bleibendes 
selbst  im  flüchtigsten  Werke  für  einen 
Sommer  — es  mag  ja  etwas  ungerecht  sein, 
aber  diese  Empfindung  ist  nun  einmal  in 
jedem  Besucher  dagewesen. 

Eine  einzige,  nicht  allzu  lange  Linie  führt 
in  der  Entwicklung  von  der  Rue  de  Caire 
oder  den  ,,Gschnas“-Bauten  von  ,, Venedig 
in  Wien“  zur  maurisch-spanisch-renaissance- 
mässigen  Architektur  in  Kelvingrove  Park. 
Es  ist  nicht  zu  sagen,  wie  fremdartig  auf 
englischem  Boden,  wo  für  die  Art  zu  bauen, 
der  Stein  oder  doch  der  feste  Rohziegelbau 
mit  offen  liegender  Structur  so  ungemein 
charakteristisch  ist,  diese  Putzbauten  mit 
der  unehrlichen  äusserlichen  Facadenschmü- 
ckung,  mit  den  hängenden  Stiegen,  unregel- 
mässigen und  unharmonischen  Grundrissen 
wirken.  Es  schickt  sich  nicht  Eines  für  Alle. 
Und  schon  im  letzten  Jahre  in  Paris  hat 
man  sich  gegen  diese  Art  Architektur  weh- 
ren müssen.  Der  herbste  Tadel  hat  die 
officiellen  Bauten  zu  treffen;  unter  den 
privaten  Pavillons  der  und  jener  Gesell- 
schaft ist  ja  Gutes  zu  finden.  So  ist  der  van  Houten’sche  Bau  (in  alt- 
englischem  Stile  von  A.  N.  Prentice  aufgeführt)  wohlthuend  einfach  und 
klar,  die  pittoreske  Architektur  des  canadischen  Hauses  (von  Walker  und 
Ramsan)  wenigstens  interessant  und  neu.  Die  Wirkung  ist  fast  ausschliess- 
lich durch  die  Vertheilung  der  Fenster  in  der  Facade  und  durch  Holzsparren 
und  Staketten  erzielt;  allerdings  sind  auch  Bildreliefs  und  Aufsätze  leider 
nicht  vermieden  worden.  Auch  gegen  die  offenkundig  nur  ethno- 
graphischen Zielen  nachgehende  Art  zu  bauen,  wie  sie  manche  Völker 
gezeigt  haben,  möchte  ich  mich  nicht  ereifern.  Es  ist  ja  ganz  amüsant, 
das  irische  Haus  mit  seinen  weissen  Wänden  und  seinem  schrägen  Stroh- 
dach zu  sehen.  Die  russischen  vielfarbigen  Holzbauten  machen  allerdings 
umso  weniger  Freude,  als  man  ihre  mitteleuropäische  Abstammung  und 
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Unechtheit  kennt  — Potemkin’sche  Dörfer,  meine  Lieben,  aber  es  ist  nun 
einige  Zeit  seitdem  vergangen  und  wir  reisen  nicht  mehr  in  Postkutschen 
durchs  Land!  Sehr  zufrieden  kann  man  mit  den  Theehäusern  der  Mrs. 
Cranston  sein;  dieser  Dame  hat  das 
schottische  Kunsthandwerk  überhaupt 
viel  zu  danken.  In  der  hastigen,  be- 
triebsamen, recht  unkünstlerischen 
Stadt  Glasgow  sind  ihre  in  der  ver- 
schiedensten Art  eingerichteten  Tea- 
rooms  ein  behaglicher  Aufenthalt 
künstlerischester  Form.  Eine  grosse 
Zahl  bekannter  Architekten  hat  ihr  bei 
der  Einrichtung  und  Ausschmückung 
geholfen;  auch  Mackintosh  gehört 
übrigens  zu  diesen. 

Soll  ich  nun  aber  von  den  ,, wirk- 
lichen“ grossen  Ausstellungsbauten 
sprechen,  so  ist  wahrhaftig  nicht  leicht 
Böses  genug  zu  sagen.  Da  ist  also  die 
grosse  Industriehalle,  ein  schon  im 
Grundriss  missglückter  Bau,  der  wie 
gestückelt  aussieht,  den  Eindruck 
macht,  als  hätte  man  da  und  dort 
rasch  noch  ein  Eck,  einen  Winkel  für 
eine  Bude  angeklebt.  Nur  der  Mittel- 
bau ist  wirklich  als  volle  und  runde 
Architektur  anzusehen.  Eine  Frei-  Aus 
treppe  führt  in  eine  Säulenhalle  — 
korinthische  Säulen  passen  nicht  allzu 
stilgemäss,  glaube  ich,  zu  maurisch  beeinflusster  Renaissance.  Die  Säulen 
sind  natürlich  aus  Gips,  die  Wände  tragen  Gipsaufsätze.  Hübsch  ist  nur  die 
Idee,  in  die  Fenster,  die  in  die  Eingangshalle  hineinsehen,  Blumen  zu  stellen. 
So  muss  Natur  mit  sogenannter  Kunst  versöhnen.  Die  Innendecoration  ist  noch 
bedenklicher  als  der  Aufbau : sie  fehlt  fast  ganz.  Man  hat  den  einzelnen  Ländern 
in  ihnen  den  einzelnen  Ausstellern  — denn  in  Glasgow  herrscht  wieder 
Trennung  der  Nationen  und  das  Nebeneinander  von  Schuhen,  Gläsern, 
Möbeln  und  Messerschmiedearbeiten  — die  Decoration  überlassen  und 
sich  mit  einem  weissfarbig  kahlen  Verputz  der  Wände  begnügt.  Nur  der 
kuppelförmige  Mittelsaal  ist  geschmückt,  und  zwar  mit  dünnen,  nichts- 
sagenden Deckengemälden,  gegen  die  die  oberflächlichen  Rochegrosse’schen 
Arbeiten  der  Pariser  Halle  Meisterwerke  sind.  Als  Supraporte  über  den 
Eingangsportalen  dienen  Einsätze  aus  Doulton’scher  Keramik,  ein  verfehlter 
Ersatz  für  Glasfenster,  die  eben  durch  das  durchströmende  Licht  Farben- 
wirkungen bekommen,  die  der  dichten  Fayence  nie  gegeben  sind.  Der  Stil 
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dieser  gemalten  Keramik  ist  seltsam  primitiv.  Die  grosse  Halle  wird  von  einer 
übermächtigen  Königsstatue  beherrscht,  die  in  einem  grünlich  schwammigen 
Ton  gehalten  ist;  ich  weiss  nicht  — das  Berühren  der  Gegenstände  ist 
verboten  — ob  sie  wirklich  aus  gemeinem  Thon  war  oder  ob  ein  besseres 
Material  zu  dieser  Wirkung  verfälscht  wurde;  jedenfalls  kann  kein  Patrio- 
tismus der  Welt  mit  dieser  für  ein  besseres  Panoptikum  — die  weltberühmte 
Madame  Tussaud,  zu  der  die  Londoner  Kinder  allsonntäglich  wandern, 
würde  sich  verwahren  — unbrauchbaren,  ausdruckslosen  Sculptur  versöhnen. 
Für  die  Bildhauerarbeit  ist  Albert  Hodge,  für  die  besprochene  Architektur 
James  Miller  verantwortlich  zu  machen;  nur  ein  gerichtsmässiger  Ausdruck 
genügt  für  solche  Thaten.  Weitaus  besser  wirkt  die  Fine  Art  Gallery,  weil 
sie  eben  als  beständiges  Bauwerk  gedacht  ist.  Leider  hat  man  davon 
Abstand  genommen,  ein  nationalschottisches  Bauwerk  zu  errichten,  was 
angesichts  der  ungemein  hochstehenden  Architekturen,  die  man  in  Glasgow 
und  Edinburgh,  insbesondere  aber  auf  dem  Lande  sieht,  Wunder  nimmt. 
Allein  auch  der  Bau  von  Waterhouse  wirkt  durch  die  festen  Steine,  die 
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gut  geführten  Freitreppen  und  die  einfache  Innendecoration,  die  sich 
begnügt  ein  stiller  Rahmen  für  die  Ausstellungen  zu  sein,  sehr  gut. 

Man  kann  nun  den  Ton  der  Bewunderung  nicht  hoch  genug  nehmen, 
um  von  dem  Inhalte  dieser  Fine  Art  Gallery  zu  sprechen.  Niemals  bisher 
konnte  man  so  klar,  so  überzeugend  und  rein  den  Eindruck  der  Grösse 
englischer  bildender  Kunst  erhalten;  kaum  wird  unserer  Generation  noch- 
mals die  Gelegenheit  gegeben  sein,  den  Besitzstand  der  englischen  Kunst 
im  XIX.  Jahrhundert  annähernd  so  gut  zu  begreifen  wie  dieser  Sammlung 
gegenüber.  Deshalb  sei  hier  in  kurzen  Worten  wenigstens  angedeutet, 
welche  Linien  der  Entwicklung  sich  dem  Betrachter  dieser  grossen  und 
umfassenden  Collection  erwiesen  haben. 

Der  Anfang  des  Jahrhunderts  zeigt  eine  Ebbe  der  künstlerischen 
Production.  Gainsborough  und  Reynolds  sind  grosse  Muster,  die  alle 
Schaffenskraft  der  neuen  Generationen  durch  ihre  unendliche,  jedem  ein- 
leuchtende, jeden  bezwingende  Grösse  lähmen;  die  Architektur  rettet  sich  zur 
Gothik  zurück,  ja  es  bedarf  sogar  einiger  Zeit,  bis  die  historischen  Remini- 


5o8 


scenzen,  die  archaisirendenBestrebungen  sich  zukünstlerischenZielen  wenden. 
Landseer  malt  Thierporträts  als  die  künstlerisch  wertvollsten  Werke  seiner 
Zeit,  der  Landschaftsschilderer  Constable,  einer  der  feinsten  Erkenner  des 

Kunstniveaus  seiner  Zeit,  bricht 
in  den  schmerzlichen  Ruf  aus: 
,,In  dreissig  Jahren  wird  es  keine 
englische  Kunst  mehr  geben  — 
es  sei  denn,  dass  eine  neue  ur- 
sprüngliche Entwicklung  an- 
hebt.“ 

Diese  neue  ursprüngliche  Ent- 
wicklung kam  heran.  Zwei 
Wege  nehmen  in  der  trostlosen 
Zeit  des  zweiten  Jahrhundert- 
viertels ihren  Anfang.  Die  Reife 
verlangt  Jahrzehnte;  erst  die 
zweite  Generation  vermag  volle 
Werke  zu  schaffen,  erst  die 
dritte  oder  gar  vierte,  sie  zu  ge- 
niessen.  Die  eine  Kunst  ist  die 
Wasserfarbenmalerei,  der  Weg 
zum  künstlerischen  Impressio- 
nismus, zum  Colorismus,  wenn 
man  will.  Die  Traditionslosig- 

Ausstellung  in  Glasgow,  Toilettetisch,  von  Mssrs.  Whylie  and  keit,  die  Befreiung  VOn  jener 

Lochhsad  Ltd.  in  Glasgow  Licht-  und  Farbenscala,  die  der 

Ölmalerei  zum  todten  Rüstzeug 
geworden  war,  — dies  sind  die  Gründe,  weshalb  eine  neue  Kunst  sich  heben 
konnte.  Denn  der  innige  Anschluss  an  die  Natur  war  wieder  möglich.  Die 
Technik  der  Aquarellmalerei  lenkte  zum  vSkizzenhaften  und  die  fleissig  geübte 
Skizze  bringt  neue  Liebe  zu  dem  Fleck  Erde,  der  Einen  umgibt,  lässt  den 
Künstler  immer  neue  Schönheit  aus  Unscheinbarem  holen,  lehrt  ihn  wieder  die 
Einzelheit  der  Natur  so  gut  wie  ihre  Gesammtheit,  ihre  Harmonie  sehen  — 
und  da  er  so  viel  in  jedem  Lichtstreifen,  jedem  Farbenfleck  des  Himmels, 
des  Meeres  oder  der  dunklen  Erde  sieht,  wendet  er  sich,  gelangweilt  von 
der  Anekdotenmalerei,  der  sinnlichen  Menschleindarstellung  ab,  die  ihn 
bisher  beherrscht  hat.  Die  Wasserfarbenmalerei  jener  Zeit,  man  sehe  in 
David  Cox,  de  Wint  und  Pinwell  die  besten  und  stärksten  Repräsentanten 
der  ersten  Phase,  ist  die  Stufe  zum  Impressionismus  in  der  Natur darstellung 
so  gut  wie  zum  feinen  Colorismus  gewesen.  Denn  das  Wesentlichste  dieser 
Kunst  war  dieFähigkeit,  Nuancen  der  Luft  zu  sehen  und  vor  allem  den  Wechsel 
der  Stimmungen,  das  Nacheinander  und  Nebeneinander  von  flimmernden, 
huschenden  Tönen.  In  der  Farbe  sind  sie  allerdings  — vor  allem  Cox  und 
de  Wint  — noch  dunkel  gesättigt,  sie  wissen  noch  nichts  von  der  glitzernden 
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Sonnenkraft,  nichts  von  der  Zerlegung  der  Farbenflecke;  aber  dennoch 
sehen  sie  schon  die  Natur  mit  eigenen  Augen,  malen  um  des  Malerischen, 
nicht  um  des  Literarischen,  des  Interessanten,  des  innerlich  Witzigen  willen. 

Aus  solcher  Kunst  konnte  sich 
dann  die  reife  und  volle  Art  Turners 
herauskrystallisiren,  des  ersten  mo- 
dernen Malers,  wenn  man  den  Be- 
griff ,, modern“  auf  das  besondere 
Verhältnis  des  Künstlers  zum  Ziele 
und  den  Grenzen  seiner  Kunst  be- 
zieht. Ich  meine,  die  grosse  Wand- 
lung liegt  eben  darin,  dass  mit 
Turner  die  Malerei  beginnt,  das  rein 
Malerische,  also  Farben-  und 
Linienwirkung  aufs  höchste  zu 
achten,  dass  eine  neue  Zeit  un- 
gemein  intensiver  Naturliebe  be- 
ginnt, und  dass  die  bildende  Kunst 
mit  Ernst  danach  trachtet,  individu- 
elle, auf  die  eigene  Impression  allein 
zurückgehende  Landschafts-  oder 
Menschenbilder  zu  schaffen.  Heute 
klingt  all  das,  da  wir  uns  wieder 
auf  dem  Wege  zu  einer  Stilkunst 
befinden,  gar  nicht  revolutionirend, 
die  Franzosen,  die  Manier  von 

Fontainebleau  so  gut  wie  die  von  Barbizon,  haben  das  Publicum  sehen 
gelehrt,  man  erschrickt  heute  nicht  mehr  vor  rothschillernden  Bäumen  — 
und  doch,  eine  Landschaft  Turners,  eine  seiner  unzähligen  Darstellungen  des 
Meeres  oder  der  Küste  oder  des  Flachlandes  ist  eine  Enthüllung  von  der 
Vielheit  der  Farben  und  Lichter,  mit  denen  die  Sonne  spielt,  und  die  wir 
erst  wieder  in  der  Natur  selbst  zu  sehen  durch  die  Malkunst  gelernt  haben. 

Turner  und  mit  ihm  Pinwell,  dessen  Figuren  so  interessant  gesehen 
sind  wie  Turners  Landschaften,  sind  Nuancenmaler,  jeder  Ton  wird  ver- 
theilt, jedes  zitternde  Licht  nochmals  zerlegt.  Es  ist  vielleicht  bekannt, 
dass  Turner  von  Ärzten  und  Physiologen  eine  Augenkrankheit  nachgewiesen 
wurde,  eine  Anomalie,  die  seine  Gesichtswahrnehmungen  absonderlich 
gestaltete,  weil  sich  ihm  alles  in  Zertheilungen  und  Brechungen  zeigte. 
Diese  Aufklärung,  so  wertvoll  sie  auch  ist,  vermag  natürlich  die 
Bedeutung  seiner  Kunst  für  die  Entwicklung^  nicht  zu  mindern.  In  dem 
Glasgower  Saal  so  gut  wie  durch  einen  Blick  in  sein  Sketch-Book  erhält 
man  den  Eindruck,  vor  dem  Ahnherrn  moderner  Naturmalerei  zu  stehen. 
Und  Turner  war  auch  der  erste  grosse  Kunsteinfluss,  der  über  John  Ruskin 
kam.  Die  erste  Erschütterung  bedeutete  bei  diesem  conservativ  veranlagten 
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„Modernen“  die  mass- 
gebende seines  Lebens. 
Keinen  Schaffenden  hat 
dieser  Kunstphilosoph 
höher  gestellt,  keiner 
entsprach  reiner  seinen 
Forderungen. 

Die  Natur  — das  ist 
eben  der  Ausgangs- 
punkt alles  Schaffens 
für  den  einen  so  gut 
wie  für  den  anderen 
gewesen.  Und  die  bei- 
den haben  vor  allem 
eine  Wirkung  auf  das 
Jahrhundert,  für  das  sie 
unendlich  charakteri- 
stische Repräsentanten 
sind,  geübt:  dass  sie 
neue  Liebe  zur  Natur 
lehrten  in  einer  Zeit 
todter,  rein  literarischer 
oder  wissenschaftlich- 
doctrinärerLebens-  und 
Kunstweise.  Um  die 
Mitte  des  Jahrhunderts 
lösen  sich  latente 
Kräfte,  neue  Freiheit 
wird  gegeben,  aus  Käm- 
pfern erwachsen  vollsaftige  Schöpfer,  der  Antäus-Mythos  wiederholt  sich,  da 
aus  dem  engen  Anschluss  an  die  mütterliche  Natur  eine  neue  Kunst  ersteht.  Die 
Baukunst  hat  sich  zur  Wiederaufnahme  und  Umbildung  der  besten  gothischen 
Form  entschlossen,  für  das  neue  Parlament  entwirft  William  Dyce,  einer  der 
Männer,  in  denen  (zwar  allzu  schwach)  schon  alle  Möglichkeiten  und  Fähig- 
keiten für  die  kommende  Kunst  aufgespeichert  waren  — die  Bewegung  zur 
neuen  decorativen  Kunst  hebt  an.  Es  ist  die  Zeit  der  Präraffaeliten,  der 
ersten  Kämpfe,  der  ersten  Streiter,  die  naivste,  ehrlichste  und  frucht- 
bringendste Periode  englischer  Kunst  im  XIX.  Jahrhundert,  deren  Bedeutung 
gar  nicht  überschätzt  werden  kann.  Alle  Verirrungen  späterer  Tage,  alles 
Widerstreben,  das  man  präraffaelitischen  Epigonen  entgegenbringen  muss, 
kann  niemals  hindern,  die  Wichtigkeit  dieser  Malerschule  als  Durchgangs- 
phase, als  Lehre  für  Künstler  und  bedeutendste  Erziehung  fürs  Publicum  anzu- 
erkennen. Ford  Madox  Browns  Gestalt  ersteht  vor  Einem,  des  unermüdlich 
Kämpfenden,  der  Jahrzehnte  vor  Manet  die  lebende  Farbe,  das  wahrhafte 
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Licht  sucht  und  findet;  er  ist  der  erste  impressionistische  Menschendarsteller, 
einer  der  Künstler,  deren  Unglück  nothwendig  ist  zur  Befruchtung,  zur  Ent- 
wicklung kommender  Generationen  — denn  aus  ihrer  ewigen  Unbefriedi- 
gung erwächst  ihnen  Schaffenskraft.  Versteckte  Bilder  von  Hunt,  Brown, 
Millais,  Rossetti  und  Burne-Jones,  die  sonst  Privatsammlungen  verschliessen, 
führen  in  den  Bann  dieser  Malerpoeten.  Man  erkennt  den  Umkreis 
dichterischer  Gewalt,  die  aus  diesen  Werken  auf  die  Zeit  überging;  wird 
sich  von  neuem  bewusst,  wie  die  malerischen  Werke  dieser  sehnsüchtigen 
Männer,  die  von  der  peinlichsten  Naturdarstellung  ausgingen,  um  zu  der 
subtilsten  und  schwebendsten  Seelenmalerei  zu  gelangen,  nicht  allein  auf 
die  Dichtung,  auf  das  Kunsthandwerk  eingewirkt  haben,  sondern  auch  auf 
das  Leben  selbst.  Wie  sich  unter  Rossettis  und  Burne-Jones’  Einfluss  das 
englische  Schönheitsideal  geändert  hat,  und  — ein  unwiderlegliches 
Wunderspiel  der  Natur  — auch  die  Menschen  selbst.  Wie  unter  dem  Einflüsse 
von  fünf  Menschen  die  Haltung  der  Menschen  und  ihr  Costüm  sich  ebenso 
gewendet  haben  wie  der  Rahmen  ihres  Lebens:  ihre  Wohnungen.  Aus 
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diesen  Sälen  ^ nimmt  man  wiederum 
verstärkt  das  Gefühl  mit,  wie  rasch 
ein  Volk  seine  Lieblinge  verstösst, 
und  welche  Wandlungen  die  Legende 
vom  verlorenen  Sohne  in  der  Ge- 
schichte des  Publicumsgeschmackes 
macht. 

An  William  Morris,  seine  Be- 
deutung, Walter  Crane,  seine  Lehr- 
thätigkeit,  an  den  Verfall  einer  Kunst, 
da  sie  aus  der  Revolution  zur  Doc- 
trin  wurde  und  wie  Ruhm  und  Aner- 
kennung tödtet  — an  all’  das  wird 
man  gemahnt.  Und  kaum,  dass  man 
noch  das  golden  klare  Licht  Rossettis 
und  die  Harmonie  und  Stilkunst  des 
Burne-Jones  bewundert  hat,  ist  man 
schon  im  Bereiche  neuer  Einflüsse, 
deren  Heimat  Indien  und  Japan  ist. 

Man  steht  vor  Werken  George 
Moores,  vor  den  Zeichnungen  Beards- 
leys.  Und  die  mystische  Kunst  G.  F. 

Watts,  von  der  man  leider  auf  dem 
Continente  allzu  wenig  weiss,  be- 
währt sich  neben  den  Modemalern,  deme“,  Paris 
neben  Leighton,  der  doch  nur  ein 
Stern  zweiter  Ordnung  ist,  neben  Alma-Tadema, 
Waterhouse.  Man  ist  mitten  in  der  neuesten  Zeit.  Die  Grösse  der  englisch- 
amerikanischen Porträtkunst  setzt 
immer  wieder  in  Erstaunen.  Whist- 
ler hat  die  Fähigkeit  gefunden, 
durch  die  Farbe  seiner  malerischen 
Symphonien  das  Wesentlichste 
einer  Person  auszudrücken,  Sar- 
gent  ist  der  Gipfel  einer  Bildnis- 
kunst, die  das  Charakteristische 
statt  des  Schönen  aussagt.  Und 
beide  sind,  sieht  man  vonder  beson- 
deren psychologischen  Function 
der  Porträtkunst  ab,  Meister  der 
Coloristik,  immer  neu  erstaunliche 
Techniker,  Vertreter  der  decorati- 
ven  Malerei,  die  im  letzten  Vier- 
tel des  Jahrhundertes  England 
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erobert  und  jene  Renaissance  des  Kunst- 
gewerbes mit  sich  gebracht  hat,  die  sich  vor 
allem  in  der  Niveauhöhe -der  Schöpfungen 
und  im  Publicumsgeschmacke  erweist.  Un- 
möglich ist  es  bei  solcher  naturgemäss  in 
der  Luft  schwebender  Entwicklungsskizze, 
auf  die  Talente  der  letzten  Zeit  hinzuweisen. 

Hier  handelt  es  sich  um  eine  Jahrhundert- 
revue; die  Gegenwart  sieht  man  nur,  sofern 
sie  Product  grosser  Vergangenheit  ist:  die 
präraffaelitischen  Epigonen,  die  man  gerne 
wieder  vergisst,  Byam  Shaw,  der  von  dieser 
Schule,  die  ihn  zu  erdrücken  schien,  loskam 
und  nun  zu  den  stärksten  Hoffnungen  gehört, 
ein  Phantast,  die  Schotten,  die  Boys  of  Glas- 

Ausstellung  m Glasgow, 

gow,  die  ihre  Heimat  ungemein  getreu  schil-  Kamm  von  Manuel  Orazi 
dem  und  den  diffusen  dunklen,  schweren  aus  der„Maison  Moderne“, 

Paris 

Luftton  wieder  einführen  neben  dem  gold- 
klaren Venezianer-Licht,  das  seit  Rossetti  herrscht,  die  englischen 
Freilichtier  (Peppercorn  und  andere),  denen  die  Impression  des 
grünen  Landes  gelingt,  und  als  absonderlichste  Spielart  die 
Gruppe  englisch-holländischer  Künstler:  Nico  Jungmann  und 
die  um  ihn,  Männer 


und  Frauen,  die  die 
Canäle  und  seltsam  ruhigen 
Menschen  dort  um  Katwyk  neu 
entdeckt  haben  und  decorativ 
verwerten.  Das  Streben  zum 
Decorativen  bis  zur  letzten  Con- 
sequenz  der  unsinnigen  Auffas- 
sung des  Bildes  lediglich  als 
Farbenfleck  ist  die  charakteri- 
stische Tendenz,  die  ich  aus 
dieser  Ausstellung  herauszulesen 
glaube. 

Die  Sculptur  zeigt  einen 
merkwürdig  sentimentalen  Zug, 
hier  überragt  ein  Rodin’scher 
,,Mann  von  Calais“  alle  Ob- 
jecte; auch  die  sonst  vorzüg- 
lichen Werke  Onslow  Fords  ver- 
lieren sich  bei  solcher  Ver- 
gleichung. — Dass  in  dieser  Aus- 
stellung die  fremden  Nationen  zu 


Ausstellung  in  Glasgow,  Stickerei  aus  der 
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kurz  gekommen  sind,  ist  schon  gesagt  worden;  nur  aus 
Frankreich  sind  eine  Reihe  früher  Impressionisten  da. 

Weit  weniger  erfreulich  als  die  Bildergalerie  ist 
alles,  was  dem  Gebiete  des  Kunsthandwerkes  angehört. 
In  der  retrospectiven  Collection  fehlt  jede  Übersichtlich- 
keit, von  Vollständigkeit  gar  nicht  zu  reden.  Viel  Be- 
kanntes, glänzende  Metallarbeiten  (die  Namen  Framp- 
tons,  der  Miss  Dewar,  Miss  Wilson,  Kellock  Browns 
prägen  sich  ein)  und  die  typischen  Glasgower  Linien 
fallen  auf.  Die  Einwirkung  der  Glasgow  School  of  Arts 
mit  ihren  asketisch-strengen,  reinlichen  und  klaren, 
manchmal  aber  unendlich  langweiligen  Linien  wird 
klar.  Es  ist  eine  Kunst,  die  mit  vielen  Raffinements  den 
Stempel  der  Sterilität  trägt.  Die  Möbelkunst  ist  im  Fine 
Arts  Pavillon  vernachlässigt.  Zwei  Portale  von  Jas.  Sal- 
mon  fallen  durch  die  Kraft  der  Linie  und  die  ungemein 
feine  Holz-  und  Metallbearbeitung  auf.  Um  aber  das 
eigentliche  Kunsthandwerk  zu  suchen,  muss  man  in  die 
Industriehalle  gehen.  Hier  sind  die  Interieurs  ausgestellt. 
In  einer  langen  und  schmalen  Halle  sind  rechts  und 
linksZimmer  zu  sehen,  Schlafräume,  Speisezimmer,  ab  und 
zu  auch  ein  Dra- 


Ausstellung  in  Glasgow, 
Beleuchtungskörper  aus 
getriebenem  Kupfer,  von 
Mssrs.  Whylie  and  Loch- 
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wing  - room.  Mit- 
ten zwischen  den 
Interieurs  sind  an- 
dere Dinge  ausge- 
stellt, die  meist  mit 
dem  Kunstgewer- 
be nicht  das  Geringste  zu  thun  haben. 
Neben  allerlei  Krimskrams  geht  man 
also  durch  und  sucht  nach  dem  eng- 
lischen Kunsthandwerk.  Da  muss  nun 
gerade  von  jenen,  die  das  wirkliche 
Niveau  englischer  decorativer  Kunst 
kennen  und  der  Meinung  sind,  dass  in 
diesem  Lande  die  Heimat  aller  frucht- 
baren kunstgewerblichen  Entwicklung 
ist,  gesagt  werden,  dass  diese  Schau- 
stellung, die  an  die  Läden  in  Totten- 
ham Court  Road  (aus  dem  Londneri- 
schen  ins  Wienerische  übersetzt,  heisst 
das  ,,Tandelmarkt“)  lebhaft  erinnerte, 
gar  nichts  mit  dem  Kunsthandwerk 
zu  thun  hat.  Auch  nicht  die  leiseste 
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Beziehung  herrscht  da.  Man  ärgert  sich  ja  über  den  falschen  Eindruck,  den 
auf  diese  Weise  mancher  Besucher  der  Ausstellung  über  das  wahre 
Niveau  bekommt,  aber  zu  Bemerkungen  über  den  Niedergang  der  eng- 
lischen Möbelkunst  ist  wahrhaftig  weder  Grund  noch  Anlass.  Man  sieht 
also  falsche  Sheratonmöbel,  einiges  in  der  Art  Chippendales,  bessere 
oder  schlechtere  Schnitzereien  — keine  Ahnung  von  neuen  Formen, 
Farben,  Linien  — von  einer  künstlerischen  Ausgestaltung  gar  nicht  zu  reden. 
Nur  wenige  Firmen  machen  Ausnahmen.  Die  Herren  Heal  and  Son  haben 
ihr  Pariser  Zimmer  wieder  ausgestellt,  das  zarte  Schlafzimmer  aus  gelbem 
Naturholz  mit  den  Zinnintarsien,  die  Walton  Company  Ltd.  neben  ein  paar 
recht  complicirten  Möbelstücken  ausgezeichnete  Beleuchtungskörper  und 
gute,  an  die  Morris  Tradition  anknüpfende  Tapestry  (meist  für  Wand- 
bekleidung), Die  London  Society  of  artists  schliesslich,  um  in  der  That  alles 
zu  erwähnen,  was  irgend  neu  ist,  hat  lustige  Kindermöbel,  ungemein  einfach 
in  der  Construction,  nach  Kistenart  gezimmert  und  mit  naiv-primitiver 
Malerei  geschmückt,  die  zusammen  mit  den  vorzüglichen  Friesen,  denke  ich, 
gut  imstande  ist,  den  kindlichen  Sinn  für  Farben  zu  wecken. 

Der  kunstgewerbliche  Clou  der  Ausstellung  aber  ist  die  Leistung  des 
Hauses  Whylie  and  Lochhead  Ltd.  in  Glasgow.  Zwei  verschiedenartige  Räume 
kommen  in  Frage.  Einerseits  die  Royal  Reception  Rooms,  von  den  Herren 
Whylie  and  Lochhead  eingerichtet,  aber  doch  nicht  frei  entworfen,  sondern 
nach  Bestimmungen  der  Commission  historischen  Stilen  nicht  allzu  glücklich 
angenähert.  Das  Beste  dieser  Empfangsgemächer  ist  die  Halle,  aus  der  sich  die 
Freitreppe  hebt.  Die  Farbe  von  Decke  und  Stiegenhaus  ist  elfenbeinweiss, 
das  Holz  also  lackirt,  sehr  gut  ist  die  Wandverkleidung,  Stoff  mit  leicht 
stilisirtem  Blumenmuster.  Die  Formen  der  grünen  Möbel  sind  die  typischen 
englischen  schlanken  der  Zeit  nach  Sheraton.  Der  anschliessende  Speisesaal 
verdankt  der  Anlage  nach  all  seine  Wirkung  dem  Holze  leichtgrauer  Eiche. 
Die  Täfelung  der  schlichten,  in  leichtem  Relief  gehobenen  Quadrate  geht 
hoch  hinauf,  an  sie  schliessen  sich  decorative  (nicht  allzu  originelle)  Bas- 
reliefs aus  weissem  Stuck.  Den  dritten  Stimmungswert,  eine  bunte  auf- 
frischende Wirkung,  geben  dem  Raume  der  orientalische  Teppich  und  die 
Stahlmontirung  des  Kamins.  Der  Stil  ist  frühenglisch,  man  sagt  genauer:  in 
dieser  Art  richtete  man  im  zweiten  Viertel  des  XIX.  Jahrhunderts  Schlösser 
ein,  und  schon  damals  lehnte  man  sich  eben  an  historische  Vorlagen  an.  Die 
erste  Hälfte  des  letzten  Säculums  bedeutete  für  Grossbritanniens  Aussen-  und 
Innenarchitektur  ja  eine  Wandlung  durch  alle  Spielarten  der  Gothik  bis  zum 
Queen  Anne-Stil,  fast  bis  zur  Renaissance.  Der  Salon  der  Royal  Reception 
Rooms  ist  im  Stile  Louis  XV.  gehalten,  doch  ist  derlei  vielemale  accurater 
und  schöner  gemacht  worden. 

Weitaus  interessanter  als  diese  Räume  ist  der  Pavillon  der  Herren 
Whylie  and  Lochhead,  wo  sie  sich  und  ihren  Zeichnern  freie  Möglichkeit 
zur  Entfaltung  ihrer  künstlerischen  Einfälle  geben  konnten.  Da  ist  denn  auch 
eine  Menge  Neues,  sicherlich  Originelles  zu  sehen,  und  mehr  als  man  es 


sonst  jenseits  des  Canales  gewöhnt  ist,  ist  der  Phantasie  Freiheit  gegeben, 
sich  zu  entfalten.  So  konnte  es  kommen,  dass  manche  Form  süsser,  manche 
Farbe  weicher  und  weibischer  ist,  als  man  es  gewünscht  hätte.  Aber  immer- 
hin: diese  Interieurs  sind  eine  volle  Leistung,  was  die  Einheitlichkeit  in  der 
Decoration  eines  Raumes  betrifft,  die  harmonische  Abstimmung  auf  einen 
einzigen  Ton.  Die  Künstler  dieses  Hauses  richten  alle  ihre  Wünsche  auf  ein 
Ziel:  die  Farbenstimmung.  Die  Formen  der  Geräthe  sollen  weniger  wirken, 
als  die  Farben  des  Materials,  des  Holzes,  der  Stoffe  und  Metalle.  Und  fast  zu 
viel  kommt  es  hier  auf  die  poetische  Stimmung  an.  Die  schottischen  Architekten 
haben  ja  alle  den  Hang,  Seelenstimmungen  zu  produciren,  man  denke  an 
die  Mackintosh’schen  Asketenzimmer.  Der  erste  Raum,  den  man  betritt,  ist 
man  durch  das  gute,  wenig  ornamentirte  Portal  an  ausgezeichneten  Metall- 
arbeiten vorbei  (hier  liegt  die  Stärke  des  schottischen  Kunsthandwerkes)  in 
den  weissen,  angenehm  mit  Holzsparren  verzierten  Pavillon  gegangen,  heisst 
,,The  Rossetti-Library“.  Man  sieht,  hier  ist  poetische  Stimmung  erwünscht. 
Es  handelt  sich  nicht  um  gute  Formen,  Comfort,  graciöse  Linienführung, 
angenehme  Farben,  auch  nicht  um  eine  rein  decorative  Schönheit  — Litera- 
rische Atmosphäre  soll  erreicht,  ein  bestimmtes  Lebensgefühl  erzeugt  werden. 
An  den  Wänden  hängen  Photographien  nach  Werken  Dante  Gabriel  Rossettis. 
Die  dumpfe,  schwüle,  von  allerlei  vager  Sehnsucht  erfüllte  Stimmung  dieses 
Malerpoeten  soll  herrschen.  In  dem  violetten  Bücherspind,  dessen  Verglasung 
ein  Rosenornament  trägt,  befinden  sich  wohl  die  Werke  Swinburnes,  der 
Familie  Rossetti  selbst,  des  Vaters  also,  des  gelehrten  Dante-Forschers,  der 
Schwester  Christine,  dann  sicherlich  auch  Tennysons  — kurz,  all  diese 
Dichtungen  femininer  Art.  Deshalb  ist  wohl  auch  (ein  unangenehmer  Einfall) 
das  schöne  Mahagoni  violett  gefärbt,  der  Teppich  roth  mit  violettem  Rosen- 
muster gewählt.  Die  Geräthe  sind  — man  betrachte  in  der  Abbildung  den 
Einbau  vor  dem  Kamin  — • ungemein  schlank,  zierlich.  Ihr  Schmuck  ist 
Intarsia  in  fremdartig  gebeiztem  Holz  oder  auch  Metall.  Ungemein  fein  sind 
die  Leuchter  aus  alterthümlichem  Silber.  Hat  man  sich  einmal  mit  der  Idee 
eines  Raumes,  der  einen  zu  einer  bestimmten,  doch  nur  wenigen  und,  wollen 
sie  ehrlich  sein,  nur  in  seltenen  Stunden  zugänglichen  Höhenstimmung 
zwingt,  abgefunden,  so  wird  man  die  Harmonie  des  Raumes  bewundern 
können.  Zu  sagen  wäre  allerdings  noch,  dass  die  Beziehung  auf  Rossetti, 
will  man  exact  sein,  unrichtig  ist;  denn  der  Präraffaelitenkreis,  Rossetti  so 
gut  wie  Ford  Madox  Brown,  der  ja  zu  den  ersten  Zeichnern  der  Morris- 
Company  gehörte,  hatte  ganz  bestimmte  Vorstellungen  von  Möbelkunst, 
und  diese  weisen  auf  einfache  uncomplicirte  Einrichtungen  etwas  archai- 
sirender  Natur  hin.  Sicherlich  hätten  sie  sich  mit  violett  gefärbtem  Mahagoni- 
holz nicht  gefreut. 

Die  Beize  herrscht  ja  überhaupt  in  diesen  Interieurs.  Es  ist  nicht  leicht 
ein  Stück  complicirt  und  raffinirt  genug.  Im  Drawing-room  (grünseidene 
Wandverkleidung  und  weiss  lackirte  Panele  geben  hier  die  Balance  zu 
violetten  Möbeln)  sind  die  zierlichen  Tischchen  und  Schränkchen  mit 
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Perlmutter  eingelegt,  und  viel  Glas  in  bunten  Farben  und  mannigfaltiger 
Montirung  verwendet.  Im  Boudoir  — übrigens  dem  besten  Raume,  den 
unsere  Abbildungen  ja  auch  in  zwei  Ansichten  vorführen  — sind  die  Metall- 
beschläge  figural  überladen,  in  gehämmertem  Aluminium  ausgeführt,  was 
an  sich  recht  preciös  wirkt,  und  ausserdem  noch  mit  Email  geschmückt.  Dafür 
ist  hier  die  Wandverkleidung,  in  leichtem  lila  Ton  und  zart  mit  rein  architek- 
tonisch-geometrischem Ornament  bestickt,  von  ausgezeichneter  Wirkung. 
Das  Holz  hat  hier  die  Naturfarbe:  Walnuss.  Das  Speisezimmer  wirkte  auf 
mich  am  vornehmsten  und  ruhigsten.  Die  dominirende  Farbe  ist  hier  das 
Rauchgrau  der  Eiche.  Durch  den  blauen  Teppich,  die  nicht  aufdringliche 
Intarsia,  den  grünen  Lederbezug  der  Sessel  wird  aber  eine  lebendig  bewegte 
Farbensymphonie  erzeugt.  Ein  Gobelin  von  Burne-Jones  (von  der  Morris- 
Company  gewebt)  bildet  den  einzigen  figuralen  Schmuck  des  Raumes  als 
Panell  des  Buffets.  Die  Möbelformen  sind  hier  schlicht,  einfach,  schwer  und 
anheimelnd.  Die  Abbildungen  werden  besser  als  eine  in  Einzelheiten  sich 
verlierende  Kritik  das  Wesen  dieses  Kunsthandwerks  zeigen.  Raffinement, 
Stimmungssucherei  ist  das  beste  Kennwort.  Harmonie  und  glänzende  Aus- 
führung der  stärkste  Vorzug  der  Arbeiten  Whylies  und  Lochheads. 

Mit  der  Besprechung  ausländischer  Objecte  ist  man  bald  fertig.  Aus 
Frankreich  sind  einige  Reste  aus  der  Invalidengalerie  da,  als  Wertvollstes 
Schmuck.  Neben  den  Emailleuren  Feuillatre  und  Rene  Foy  kommt  hier  die 
,,Maison  Moderne“  besser  zur  Geltung,  die  insbesondere  von  Manuel  Orazi 
gute  Kämme  mit  origineller  Linienführung  hat,  die  von  Lalique  unabhängig  ist. 

In  der  Women-Section  schlägt  Schönes  aus  alter  Zeit  die  Neuigkeiten, 
die  an  sich  schwächlich  sind,  vollends  todt.  Neben  Brüsseler  Spitzen,  an 
denen  die  emsige  Kunstfertigkeit  von  längst  verstrichener  Zeit  haftet,  kommt 
die  nüchterne  Linienkunst  der  Glasgow  School  of  Arts  mit  ihrer  ärmlichen 
Abwechslung  von  Grün,  Weiss  und  Blau  nur  selten  auf.  Die  Frida  Hansen- 
Webereien  behaupten  sich  noch  am  besten. 

Aus  Österreich  wirken  das  Kohn’sche  Zimmer  mit  seinen  gebogenen 
Möbeln,  Spaun’sche  Gläser  und  Rubinstein’sche  Bronzen,  ganz  gut,  aber  nicht 
gerade  epochal.  Die  Installation  von  Baumann  in  grünem  Holz  und  gelbem 
Messing  macht  angenehmen  Eindruck. 

Aus  Dänemark  sind  natürlich  Potterien  da;  Gres  von  der  Witwe  Ipsen, 
in  gelbgrauen  Tönen  mit  naturalistischem  Blumenornament  geschmückt, 
ungemein  dicht,  ist  das  Neueste. 

Es  fällt  schwer,  diesen  Bericht  zu  schliessen,  ohne  ein  Gesammtresultat 
zu  ziehen.  Doch  wäre  es  zu  traurig.  So  mag  ein  jeder  das  abschliessende 
Wort  selbst  herausfinden. 
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VON  DER  WALLACE  COLLECTION  IN 
HERTFORD  HOUSE 

M 22.  Juni  1900  haben  Lord  Roseberry,  Sir  John 
Murray  Scott  und  Mr.  Alfred  de  Rothschild  die 
vornehmste  Gesellschaft  von  London  nach  Hert- 
ford  House,  Manchester  Square,  geladen  ,,to 
meet  the  Prince  and  Princess  of  Wales“  und 
der  Eröffnung  einer  der  kostbarsten  Kunst- 
sammlungen anzuwohnen,  welche  je  einer 
Nation  zum  Geschenk  gemacht  worden  ist.  Die 
Geschichte  der  Wallace  Collection  ist  interessant 
genug.  In  der  ersten  Hälfte  des  XIX.  Jahr- 
hunderts haben  die  Marquis  of  Hertford  eine  eigene  Stellung  in  der 
englischen  Gesellschaft  eingenommen.  Vornehm,  reich,  geistig  hochbegabt, 
verstanden  sie  es  trotzdem  der  gesellschaftlichen  Convention  beständig 
vor  den  Kopf  zu  stossen.  Man  versagte  ihnen  nicht  die  höchste 
Anerkennung  als  Typen  des  richtigen  englischen  Gentleman,  aber  man 
ärgerte  sich  über  ihren  Cynismus  in  Rede  und  Lebenswandel.  Sie  sind 
ihre  Lebzeiten  ,,those  wicked  Hertfords“  geblieben,  über  deren  Thaten 
nur  gerne  im  Flüstertöne  gesprochen  wurde.  Der  dritte  Marquis  ist  als 
Lord  Steyne  in  Thackerays  Vanity  Fair  litterarisch  verewigt  worden. 
Unsere  Zeit  mag  in  ihnen  nur  die  unvergleichlichen  Kunstkenner  erblicken, 
welche,  dem  Verständnisse  ihrer  Zeitgenossen  häufig  voraus  eilend,  die 
herrlichsten  Kunstschätze  zu  erwerben  und  zu  erhalten  wussten.  Schon 
der  dritte  Marquis  hat  einen  grossen  Theil  seines  Einkommens  zu  den 
glücklichsten  Kunstankäufen  verwendet.  Er  hat  noch  zumeist  in  England 
gelebt.  Der  vierte  Marquis  aber  hat  auf  die  Dauer  dem  englischen  Klima  und 
der  Gene  seiner  gesellschaftlichen  Stellung  nicht  Stand  gehalten.  Obwohl  er 
immer  der  Typus  des  vornehmen  Engländers  geblieben  ist,  hat  er  Paris  zu 
seiner  zweiten  Heimat  gemacht.  Im  Schlosse  Bagatelle  und  in  der  Rue 
Lafitte  hat  er  sein  Leben  als  Sonderling  verbracht.  Seine  einzige  Freude 
war  das  Sammeln  von  Kunstschätzen,  und  so  unzugänglich  er  sonst 
gewesen  ist,  dem  Kunstkenner  und  namentlich  dem  Kunsthändler  war 
seine  Thür  nie  verschlossen.  Seine  Agenten  durchstreiften  die  Welt,  um  das 
Beste  zu  finden  und  zu  erwerben.  Wenn  auf  einer  Versteigerung  eine  für 
damalige  Zeit  unerhörte  Summe  geboten  wurde,  war  gewiss  Lord  Hertford 
der  Käufer,  - — und  wie  gering  erscheinen  diese  Beträge  gegen  das,  was 
gerade  für  seine  Liebhabereien  heute  gezahlt  wird!  Am  häufigsten  war  es 
ein  bescheidener  ,, Monsieur  Richard“,  der  hier  als  Bevollmächtigter  auftrat. 
Aus  ihm,  dem  liebsten  Umgänge  und  treuen  Rathgeber  Lord  Hertfords,  ist 
mit  der  Zeit  Sir  Richard  Wallace  geworden  und  niemand  verwunderte  sich, 
als  er  der  Erbe  allen  Kunstbesitzes  wie  des  gesummten  frei  vererblichen 
Vermögens  des  vierten  Marquis  von  Hertford  wurde.  Sir  Richard  Wallace 
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hat  seinerseits  die  er- 
erbten Sammlungen 
ausserordentlich  zu 
vermehren  gewusst. 

Namentlich  die 
schöne,  wenn  auch 
nicht  immer  einwand- 
freie Sammlung  eu- 
ropäischer Waffen 
wurde  durch  ihn  an- 
gelegt. Er  war  seiner 
Erziehung  und  seinen 
Sympathiennachhalb 
Franzose,  sein  früh 
verstorbener  Sohnhat 
sogar  in  der  franzö- 
sischen Armee  ge- 
dient; aber  als  nach 
den  Tagen  der  Com- 
mune alle  Sicherheit 
des  Besitzes  in  Frank- 
reich gefährdet 
schien,  Hess  er  seine 
schon  damals  un- 
schätzbaren Kunst- 
sammlungen eines 

Reynolds,  Nelly  O’Brien  (Wallace  Collection)  TagCS  nach  England 

überführen  und  das 

alte  Hertford-Haus  zu  dessen  Aufnahme  adaptiren.  Nach  seinem  Tode  ging 
sein  ganzer  Besitz  auf  seine  Witwe  über.  Als  diese  im  Jahre  1897  starb,  stellte 
es  sich  heraus,  dass  Lady  Wallace,  offenbar  den  Intentionen  Sir  Richards 
gehorchend,  testamentarisch  die  ganze  Sammlung — jetzt  Wallace  Collection 
genannt — der  britischen  Nation  vermacht  hatte.  Die  aufgestellten  Curatoren 
haben  nun  den  letzten  ergänzenden,  einem  erleuchteten  Erkenntnisse  ent- 
sprungenen Schritt  gethan,  indem  sie  die  Regierung  bestimmten,  das  alte 
Familienheim  der  Hertfords,  das  einen  anderen  Erbweg  gegangen  war,  zu 
erwerben  und  die  Hertford-Wallace’schen  Kunstschätze  darin  der  öffentlichen 
Besichtigung  zugänglich  zu  machen. 

Mit  ausgezeichnetem  Geschmacke  und  technischer  Geschicklichkeit 
wurde  das  Haus  — bei  uns  würde  man  es  mit  Fug  Palais  nennen  — so 
adaptirt,  dass  es  zwar  musealen  Zwecken  entspricht,  aber  dennoch  den 
intimen  Charakter  eines  von  seinem  Besitzer  zu  eigener  Freude  und  Genuss 
mit  Kunstschätzen  gefüllten  Wohnsitzes  behalten  hat.  In  dieser  Beziehung 
steht  Hertford  House  jetzt  wohl  einzig  da.  Aber  auch  was  Zahl  und 
Qualität  der  Kunstwerke  anbelangt,  dürfte  es  von  keiner  aus  privater 
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Thätigkeit  entsprun- 
genen Sammlung  er- 
reicht oder  wenig- 
stens übertroffen  wer- 
den.Es  kann  und  soll 
nicht  versucht  wer- 
den, hier  auch  nur  an- 
nähernd ein  Bild  der 
Wallace  Collection  zu 
bieten:  Die  Ölge- 

mälde, Aquarelle  und 

Miniaturen,  die 
Sammlung  europä- 
ischer und  orientali- 
scher Waffen,  das 
Porzellan,  die  Möbel 
und  alles  was  man 
als  Bibelots  im  en- 
geren Sinne  zu  be- 
zeichnen pflegt,  ver- 
dienen jede  Gruppe 
für  sich  besonderes 
Studium  und  fach- 
männische Bespre- 
chung. 

Dem  Entstehungs- 
orte der  Sammlung 

und  der  Geschmacksrichtung  der  Vorbesitzer  entsprechend  stehen  die  franzö- 
sischen Kunstwerke  des  XVIII.  Jahrhunderts  in  erster  Reihe  und  man  begreift, 
dass  der  Verlust  so  vieler  der  köstlichsten  Erzeugnisse  der  Kunstthätigkeit  ihrer 
Vorfahren  bei  den  Franzosen  bittere  Enttäuschung  hervorgerufen  hat.  Aber 
auch  andere  Länder  und  Zeiten,  wie  Spanien,  die  Niederlande  undEngland  sind 
glänzend  vertreten.  Von  letzterem  Lande  sollen  diese  Zeilen,  persönlicher 
Liebhaberei  folgend,  einige  der  schönsten  Beispiele  im  Abbilde  bringen. 
Keine  dem  Gegenstände,  der  Auffassung  und  der  Ausführung  nach  anziehen- 
deren Werke  haben  Gainsborough,  Reynolds,  Romney  geschaffen,  als  die, 
welche  der  Kunstverstand  der  Hertfords  zu  einer  Zeit  erworben  hat,  als 
diese  Meister  noch  nicht  so  enthusiastisch  wie  jetzt  geschätzt  wurden.  Von 
den  meisten  Gemälden  waren  zwar  zeitgenössische  Stiche  bekannt,  die 
Originale  aber  wirken  nach  so  langer  Verborgenheit  wie  wahre  Offenbarungen 
der  Kunst  ihrer  Schöpfer.  Es  schwindelt  einem,  wenn  man  an  die  ,,record“- 
Preise  denkt,  welche  für  solche  Bilder  gezahlt  würden,  wenn  sie  heute  auf  den 
Kunstmarkt  kämen.  Die  übrigen  Abbildungen  zeigen  meist  französisches 
Mobiliar  des  XVIII.  Jahrhunderts  und  sollen  lediglich  die  interieurartige 
Aufstellung  der  Sammlung  versinnlichen.  Latour 
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DIE  INTERNATIONALE  KUNSTAUSSTEL- 
LUNG ZU  DRESDEN  1901  VON  PAUL 
SCHUMANN-DRESDEN 

III.  GRAPHISCHE  KUNST 

AN  konnte  im  Zweifel  sein,  ob  die  Plastik  oder 
die  graphische  Kunst  in  der  Dresdener  Aus- 
stellung an  erster  Stelle  stehe.  Jedenfalls  war 
die  graphische  Abtheilung  von  dem  Director 
des  königlichen  Kupferstichcabinets  in  Dresden, 
Max  Lehrs,  so  vorzüglich  ausgewählt  und 
zusammengestellt,  dass  dem  Beschauer  die 
gegenwärtige  hohe  Blüte  der  graphischen  Kunst 
stark  zum  Bewusstsein  kam.  Hätte  man  eine 
graphische  Ausstellung  etwa  aus  dem  Jahre  1850 
daneben  sehen  können,  so  wäre  einem  über- 
dies der  grundlegende  Unterschied  zwischen  dem  Einst  und  dem  Jetzt 
augenfällig  geworden.  Der  einst  allmächtige  Kupferstich  spielt  keine  Rolle 
mehr.  Wer  würde  noch  daran  denken,  ein  Raffael-Werk  von  mehreren 
Hundert  quadratmetergrossen  Kupferstichen  zusammenzustellen,  wie  es 
in  Leipzig  noch  aus  jener  Zeit  vorhanden  ist?  Ein  einziger  grosser 
Kupferstich  dieser  alten  Art  war  in  der  Dresdener  Ausstellung  zu  sehen,  eine 
Immaculata  nach  Murillo;  sie  spielte  eine  üble  Rolle  zwischen  all  den 
Radirungen,  Lithographien  und  Holzschnitten,  die  jetzt  das  Feld  behaupten. 
Auch  unter  diesen  Blättern  waren  nur  wenige  Reproductionen  zu  sehen, 
wie  etwa  Köppings  grosse  Radirung  nach  Rembrandts  Prediger  Anslo  im 
Berliner  Museum.  Die  Photographie  und  die  photomechanischen  Druck- 
verfahren räumen  immer  mehr  auf  mit  den  Nachbildungen  von  Gemälden  in 
Kupferstich  und  Radirung,  und  auch  der  reproducirende  Holzschnitt  tritt 
immer  mehr  zurück,  weil  er  den  Forderungen  der  ,,Actualität“,  der  billigen 
Herstellung  und  des  Massendarbietens  von  Bildern  in  den  illustrirten 
Wochenschriften  und  Tageszeitungen  nicht  mehr  zu  genügen  vermag.  Diese 
Scheidung  hat  ihr  Gutes:  In  der  graphischen  Kunst  tritt  das  schöpferische 
Moment  immer  mehr  in  den  Vordergrund,  und  über  den  Wert  des  einzelnen 
Blattes  entscheidet  der  künstlerische  Wurf,  nicht  mehr  die  handwerkliche 
technische  Geschicklichkeit,  die  lediglich  Voraussetzung  ist.  Man  konnte  in 
der  Dresdener  Ausstellung  zweifelhaft  sein,  was  alles  unter  den  Begriff 
graphische  Kunst  zu  rechnen  sei,  denn  sie  umfasste  ausser  Radirungen, 
Lithographien  und  Holzschnitten  auch  Handzeichnungen,  Pastelle  und 
Aquarelle.  Letztere  gehören  sicherlich  zur  Malerei  und  nicht  zur  graphischen 
Kunst,  und  nur  der  äusserliche  Grund  des  Formates,  der  Wunsch  ansprechen- 
der Anordnung  und  ihre  Zugehörigkeit  zum  Geschäftskreise  des  königlichen 
Kupferstichcabinets  in  Dresden  hatte  sie  in  diese  Abtheilung  gebracht. 


Denken  wir  an  Klin- 
gers  Übersetzung 
„Griffelkunst“  für  gra- 
phische Kunst,  denken 
wir  ferner  an  den  Ur- 
sprung des  letzteren 
Wortes  von  graphein 
= schreiben  und  zeich- 
nen, so  werden  wir 
schon  der  Pastellmale- 
rei und  Farbstiftzeich- 
nung, die  ineinander 
übergehen,  zum  min- 
desten eineÜbergangs- 
stellungzuweisen  müs- 
sen, während  die 
Zeichnung  unzweifel- 
haft zu  den  graphi- 
schen Künsten  gehören 
würde.  Wollten  wir 
nur  die  mechanische 
Vervielfältigung  als 
Merkmal  der  graphi- 
schen Kunst  gelten  las- 
sen, so  würden  auch 
Pastell  und  Zeichnung 
wegfallen.  Ohne  uns 

auf  die  grundsätzliche  Entscheidung  dieser  Frage  einzulassen,  halten  wir 
uns  hier  einfach  an  die  durch  die  Ausstellung  gegebenen  Verhältnisse. 

Gehen  wir  zunächst  auf  die  österreichische  Abtheilung  ein.  Der  Vor- 
tritt gebürt  William  Unger.  Er  darf  sich  rühmen,  der  Begründer  der 
modernen  Radirung  zu  sein;  auf  seinen  Schultern  stehen  alle,  die  seit 
vier  Jahrzehnten  mit  Nadel  und  Atzwasser  die  Kupferplatte  bearbeitet  und 
die  Radirung  weiter  geführt  haben  als  er  selbst.  Auch  Unger  ist  mit  der 
Zeit  gegangen,  er  hatte  nicht  Nachbildungen,  in  denen  er  uns  einst  so 
Überraschendes  bot,  ausgestellt,  sondern  bot  eigene  Leistungen  dar,  und 
man  muss  sagen,  dass  auch  diese  sich  durch  Geschmack  in  der  Auffassung 
und  Feinheit  der  Ausführung  auszeichnen,  sein  Selbstbildnis  nicht  minder 
wie  die  drei  Landschaften,  welche  die  Vorzüge  der  älteren  Wiener  Land- 
schafterschule an  sich  tragen,  wenn  sie  auch  den  modernen  Ansprüchen  an 
malerische  Wirkung  nicht  mehr  völlig  genügen.  An  ihn  schliesst  sich 
Ferdinand  Schmutzer  mit  vortrefflichen  Leistungen  an.  Die  Radirung  ,,Dame 
mit  Pferd“  ist  vielleicht  mit  Rücksicht  auf  den  Gegenstand  zu  gross  aus- 
geführt; aber  in  der  Zeichnung  wie  in  der  malerischen  Wirkung  ist  sie  tadel- 
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los.  Eine  sehr  feine  Arbeit  ist  dann  die  Radirung  „Mutter  mit  weinendem 
Kind  und  Kuh“;  Ausdruck  und  Stimmung  stehen  hier  auf  gleicher  Höhe  der 
Leistung.  Nicht  minder  tüchtig  wirkt  der  weibliche  Act  mit  ausgestrecktem 
Arm  und  das  Bildnis  Paul  Heyses.  Weiter  sind  auch  die  beiden  Blätter  von 
Felician  vonMyrbach,  „Landschaft  im  Mondenschein“ und,, Abendstimmung“ 
(beides  Aluminiumdrucke)  mit  trefflich  geschauten  Bauerngestalten  in 
weicher  Halbdunkelstimmung  voller  Anerkennung  wert,  nicht  minder  auch 
drei  Radirungen  von  Gottfried  von  Kempf,  darunter  das  prächtige  Blatt 
,, Elternglück“  und  das  Bildnis  des  Oberbaurathes  Otto  Wagner. 

Eine  Zierde  der  österreichischen  Abtheilung  bildeten  sodann  die 
farbigen  Steindrucke  von  Ferdinand  Andri.  In  scharf  ausgesprochener 
Weise  bringt  er  in  seiner  Kunst  das  österreichische  Volksthum  zur  Geltung. 
Schon  Courbet  war  der  Ansicht,  dass  der  Künstler  im  Boden  der  Heimat 
wurzeln  müsse.  Als  er  einmal,  anfangs  der  Sechziger-Jahre,  in  einer 
Münchener  Ausstellung  die  Landschaften  der  Münchener  Schule  sah,  deren 
Motive  überall  her  geholt  waren,  brach  er  in  die  denkwürdigen  Worte 
aus:  ,,Ja,  sind  denn  diese  Leute  nicht  irgendwo  zu  Hause?“  Und  in  den 
letzten  Jahren  ist  das  Wort  Heimatkunst,  das  in  Avenarius  ,, Kunstwart“ 
geprägt  ward,  nicht  bloss  zu  einem  Schlagworte,  sondern  zu  einer  Macht 
geworden,  die  dem  l’art  pour  l’art  stark  zu  Leibe  geht.  Andri  ist  ein  echter 
Heimatkünstler.  Seine  Gestalten  und  seine  Landschaften  sind  kraftvoll  und 
heimständig.  Sicherlich  hat  Andri  wohl  daran  gethan,  als  er,  dem  Rathe 
Orliks  folgend,  sich  auch  der  Lithographie  zuwandte,  denn  seine  farbigen 
Steindrucke  sind  wohl  noch  besser  als  seine  Ölgemälde.  Besonders  zu 
nennen  ist  das  prächtige ,, Winterbild  mit  der  Schlittenfahrt“.  Zu  der  trefflichen 
Naturbeobachtung  gesellt  sich  eine  reizvolle  decorative  Wirkung,  welche 
das  Blatt  zum  Wandschmuck  besonders  geeignet  macht.  Ähnliche  Vorzüge 
haben  auch  die  anderen  Blätter  des  sympathischen  Künstlers,  so  zum 
Beispiel ,, Der  Wochenmarkt“  und ,, Der  Tannenwald“.  Wer  die  Darmstädter 
Ausstellung  besucht  hat,  wird  sie  mit  Vergnügen  in  den  stimmungsvollen 
Räumen  des  Olbrich’schen  Wohnhauses  gesehen  haben. 

An  der  Spitze  der  österreichischen  Griffelkünstler  steht  der  endlich 
noch  zu  nennende  Prager  Emil  Orlik.  Beim  ersten  Blick  auf  seine  diesmalige 
umfängliche  Sammlung  von  farbigen  Holzschnitten  glaubte  man  vor  den 
Werken  eines  Japaners  zu  stehen,  der  zufällig  unter  die  Österreicher 
gerathen  wäre.  Indes  die  Sache  liegt  anders.  Orlik  hat  über  ein  Jahr  lang 
in  Japan  zugebracht,  um  dort  Land  und  Leute  eingehend  kennen  zu  lernen, 
und  er  hat  sich  während  dieser  Zeit  auch  mit  der  Technik  des  japanischen 
Holzschnittes  gründlich  vertraut  gemacht.  Das  Studium  in  den  Werkstätten 
der  japanischen  Formschneider  hat  es  mit  sich  gebracht,  dass  er  zunächst 
sich  auch  an  den  Stil  der  Japaner  gehalten  hat,  wie  auch  die  Holzschnitte 
von  japanischen  Druckern  gedruckt  sind.  Dann  aber  hat  er  sich  von  den 
japanischen  Einflüssen  frei  gemacht  und  Japan  mit  den  Augen  eines 
Europäers  angesehen.  Man  weiss  von  früheren  Werken  Orliks  her,  ein  wie 
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scharfer  Beobachter  er  ist  und  wie  sicher  er  malerische  Wirkung  mit 
treffender  Charakteristik  zu  verbinden  weiss,  nicht  minder,  über  welch 
feines  Stilgefühl  er  verfügt.  Alles  das  zeigen  auch  die  farbigen  Steindrucke  und 
Holzschnitte,  die  Orlik  aus  Japan  mitgebracht  hat.  Mit  den  europäischen 
Nachahmungen  japanischer  Werke,  die  an  das  ,,Wie  er  sich  räuspert 
und  wie  er  spuckt“  erinnern,  haben  sie  nichts  zu  thun.  Orlik  ist  auch  in 
Japan  erfreulicherweise  geblieben,  der  er  war;  nur  hat  er  in  Bezug 
auf  die  Technik  des  Holzschnittes  von  den  Japanern  hinzugelernt  und 
sich  vollgesogen  von  der  Schönheit  des  Landes,  die  freilich  auch  wieder 
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anders  ist,  als  man  sie  aus  den  zurechtgemachten  Photographien  und  den 
danach  angefertigten  Buchillustrationen  kennt.  Denn  zu  dem,,  Volk“  auf  diesen 
Bildern,  zu  den  Wäscherinnen  und  sonstigen  weiblichen  Strassengestalten 
werden,  wie  Orlik  beobachtet  hat,  die  schönsten  geschmückten  GeLshas  in  die 
Strassen  und  Landschaften  postirt,  so  dass  man  auf  den  Bildern  nur  ,, japa- 
nische Salontiroler“  bewundert.  Auf  solche  Schönfärbereien  und  Fälschungen 
hat  sich  Orlik  nicht  eingelassen;  bei  ihm  kann  man  Japaner  und  Japanerinnen 
in  ursprünglicher,  unverfälschter  Hässlichkeit  bewundern,  er  gibt  sie  in 
ihrem  Sein  und  Treiben  treu  beobachtet  wieder:  Holzschneider,  Maler, 
Drucker,  Taschenspieler,  Arbeiter  sehen  wir  bei  ihrer  Thätigkeit,  Fujipilger 
mit  Stäben,  Rucksäcken  und  grossen,  gelben  Strohmatten  als  Regenschutz 
sehen  wir  auf  ihrer  Wanderung.  Neben  der  sachlichen  Charakteristik  hat 
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Orlik  aber  auch  die  malerische  Wirkung  erfolgreich  angestrebt,  so  bei  den 
Fujipilgern  und  bei  den  Wagenziehern  mit  den  rothen  Mänteln  auf  blau- 
weissem  Grunde.  Ungemein  stimmungsvoll  sind  sodann  Orliks  Lithographien, 
so  das  Blatt  ,,Am  alten  Burgwall“  mit  den  Kriechkiefern,  ein  Bild,  das  ganz 
deutsch  empfunden  ist,  dann  der  Landungsplatz  und  ,,Vor  einem  Theehause“. 
Es  mag  bei  dieser  Gelegenheit  erwähnt  sein,  dass  das  gesammte  graphische 
Werk  Orliks  im  königlichen  Kupferstichcabinet  zu  Dresden  vorhanden  ist, 
wo  auch  die  verschiedenen  Werkzeuge  eines  japanischen  Formschneiders 
und  die  verschiedenen  Platten  und  Abdrücke  eines  Orlik’schen  Holz- 
schnittes zusammengestellt  sind.  Beides  ist  lehrreich,  und  Orliks  japanische 
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Holzschnitte  sind  musterhaft;  hoffentlich  aber  wendet  sich  der  Prager 
Meister  mit  seiner  vervollkommneten  Holzschnittechnik  und  seinem 
Steindruck  nun  wieder  heimischen  Stoffen  zu. 

Ein  einheitlicher  Stil,  etwas,  wie  eine  gemeinsame  Schule,  war  in  der 
österreichischen  Abtheilung  nicht  zu  entdecken,  aber  auch  in  den 
verschiedenen  deutschen  Abtheilungen  — Dresden,  Leipzig,  Berlin,  der 
Norden,  Düsseldorf,  Karlsruhe,  Stuttgart,  München  — suchte  man  ver- 
geblich danach.  Höchstens  der  Karlsruher  Abtheilung  gab  die  den  meisten 
Künstlern  gemeinsame  Technik  der  farbigen  Lithographie,  die  dort  durch 
Kalckreuth  und  Carlos  Grethe  so  thatkräftige  Pflege  gefunden  hat,  eine 
äussere  Einheitlichkeit.  Die  Zeitläufte  sind  nicht  dazu  angethan,  der  Kunst 
bestimmte  Richtlinien  zu  geben,  wie  zum  Beispiel  zur  Zeit  der  Romantik; 
im  Leben  ringen  die  verschiedenen  Kräfte  im  heftigen  Kampfe  miteinander, 
man  kennt  weder  Ziel  noch  Ende;  alles  ist  in  Frage  gestellt  und  feste 
Lebenswerte  sind  kaum  noch  vorhanden.  In  solchen  Zeiten,  wo  das  Leben 
der  Kunst  nicht  einen  festen  Resonanzboden  gibt,  ist  es  begreiflich,  dass 
nur  persönliche  Kraft  und  individuell  geprägte  Anschauung  sich  zur  Geltung 
zu  bringen  vermag;  wer  darauf  angewiesen  ist,  an  gemeinsamen  Lebens- 
idealen und  Anschauungen  seine  Kraft  zu  suchen,  ist  übel  daran.  Unter 
den  Karlsruhern  trat  uns  als  in  sich  gefestigte,  kraftvolle  Künstlernatur 
Hans  Thoma  entgegen,  der  seit  nicht  allzulanger  Zeit  von  Frankfurt  dahin 
übergesiedelt  ist.  Aus  seinen  fünf  Blättern  wehte  uns  deutsches  Gemüth 
entgegen,  ganz  besonders  aus  der  Pieta,  der  Maria,  die,  mit  Schürze  und 
farbigem  Kopftuch  bekleidet,  mit  gefalteten  Händen  vor  Jesu  Leichnam 
kniet,  dessen  Körper  auf  einem  Felsstück  liegt,  und  ebensosehr  aus  der 
Hirtenscene:  ein  jugendlicher  barfüssiger  Hirt,  der,  draussen  zwischen  Fels- 
stücken unter  den  weidenden  Ziegen,  seiner  jugendlichen  Gefährtin  mit 
schüchterner  Geberde  ein  Paar  Feldblumen  hinreicht.  Dort  der  tiefe 
innerliche  Schmerz,  hier  die  leise,  ihrer  selbst  kaum  bewusste  Regung 
erster  keuscher  Liebe,  beides  so  echt  und  wahr  empfunden,  so  schlicht  und 
überzeugend  dargestellt,  dass  man  die  Empfindung  einer  nicht  gemachten, 
sondern  aus  innerer  Nothwendigkeit  entstandenen  Kunst  hat.  In  gleicher 
Weise  ragt  unter  den  Stuttgartern  Leopold  Graf  Kalckreuth  hervor. 
Seine  drei  Radirungen,  ,, Scheuer“,  ,,Dorf“,  ,,Frau  mit  Schubkarren“  zeigen 
die  liebevolle  Versenkung  in  die  heimatliche  Natur,  aus  der  der  Künstler 
seine  beste  Kraft  schöpft,  und  seine  sichere  freie  Technik,  welche  nicht 
Selbstzweck  sein,  sondern  nur  dem  höheren  künstlerischen  Zweck  dienen 
will.  Nennen  wir  weiter  von  den  Karlsruhern  noch  Hans  von  Volkmann  als 
einen,  der  imstande  ist,  empfundene  Natur  so  wiederzugeben,  dass  auch 
im  Beschauer  die  gleich  starke  Naturempfindung  sich  regt  (so  in  dem 
Blatte  ,, Weltentlegen“)  oder  einer  Welterfahrung  überzeugenden  Ausdruck 
zu  geben  (so  in  dem  ,,Weissen  Raben“,  auf  den  Hunderte  von  schwarzen 
einhacken)  und  nennen  wir  weiter  noch  Karl  Hofer,  der  über  ein  kräftiges, 
phantastisches  Empfinden  verfügt,  das  allerdings  in  seinen  früheren  Blättern 
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noch  wuchtiger  zum  Ausdruck  kam,  als  in  dem  Blatte  ,, Feierabend“,  in  dem 
aber  jedenfalls  der  specifische,  von  Klinger  in  seiner  Schrift,  Malerei  und 
Zeichnung  so  richtig  hervorgehobene  Stil  der  Schwarzweiss-  oder  Griffel- 
kunst sich  überzeugend  äussert. 

Unter  den  sonstigen  Blättern  der  Stuttgarter  und  Karlsruher  farbigen 
Lithographien,  Radirungen,  Schabkunstblättern  von  Franz  Hein,  Kall- 
morgen, Kampmann,  Carlos  Grethe,  Felix  Hollenberg  war  noch  manches 
nette  ansprechende  Blatt  für  die  Mappe  oder  den  Wandschmuck,  das  von 
der  allgemeinen  Tüchtigkeit  auf  dem  Gebiete  der  graphischen  Kunst  zeugt, 
ohne  uns  gerade  stärker  in  Anspruch  zu  nehmen. 

Unter  den  sächsischen  Künstlern  sind  an  erster  Stelle  zu  nennen:  Max 
Klinger  und  Gotthard  Kuehl,  an  zweiter  Otto  Greiner  und  Otto  Fischer.  Auch 
hier  treten  uns  grundverschiedene  Begabungen  und  Bestrebungen  entgegen. 
Schwerlich  wird  einer  ein  schärferes  Malerauge  haben  als  Gotthard  Kuehl; 
in  den  hundertmal  gesehenen  Strassen  und  Plätzen  Dresdens  entdeckt  er 
immer  neue  malerische  Bilder,  kein  farbiger  Fleck  entgeht  ihm,  und  mit 
wenigen  geistreichen  Strichen  setzt  er  diese  überraschenden  Strassen-  und 
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Stadtbilder  vor  den  Beschauer  hin.  Durch 
die  ganze  graphische  Abtheilung  verstreut, 
erfreuten  diese  köstlichen  Farbstiftbilder 
den  Besucher  immer  von  neuem,  doppelt 
erfreuten  sie  den  Dresdener,  dessen  Auge 
damit  neue  Genüsse  erschlossen  wurden. 
Ganz  anders  Klinger.  Mit  Recht  ist  jüngst 
gesagt  worden,  dass  er  seit  Böcklins  Tode 
ohne  jeden  Nebenbuhler  das  grösste 
lebende  Genie  der  deutschen  bildenden 
Kunst  ist.  Bei  ihm  ist  nicht  das  Maler- 
oder Farbenauge,  das  sich  froh  in  der 
Umgebung  umsieht,  das  Bestimmende; 
vor  seinem  inneren  Auge  werden  die 
tiefsten  Probleme  der  Menschheit  zu 
Gestalten  und  Bildern,  und  seiner  schran- 
kenlosen Phantasie  ist  die  Radirung  das 
congeniale  Ausdrucksmittel,  in  dem  sich 
grosse  Auffassung,  strenges  Stilgefühl  und 
Kraft  der  Stimmung  zu  gemeinsamer 
Wirkung  vereinigen.  In  dem  Blatte ,, Integer 
vitae  scelerisque  purus“  lebt  die  ganze 
geniale  Kunst  Klingers:  Götter,  Mensch- 
heit und  Schicksal  sind  dargestellt,  kalt 
und  gleichgiltig  thront  das  Schicksal 
riesengross  und  übermächtig  über  der 
Welt,  in  der  linken  das  Stundenglas 
haltend,  mit  der  Rechten  die  verderben- 
drohenden Kräfte  des  Vulkans  nieder- 
haltend. Wenn  er  das  Stundenglas  wendet 
und  die  Hand  vom  Vulkan  entfernt, 
Aus  der  Wallace  Collection  stürzen  Götter  und  Menschen,  über  die  sein 

Auge  achtlos  hinwegsieht;  da  hängen  sie, 
diese  Mächte  menschlicher  Phantasie  und  menschlichen  Abhängigkeitsgefühls : 
Zeus,  Jehova  und  die  buddhistischen  Götter,  an  steiler  Felsenwand,  zum  Sturze 
bereit,  und  da  schreitet  ,, unbescholtenen  Lebens  und  vom  Verbrechen  frei“ 
ein  jugendliches  Menschenkind  in  die  Weite  schauend  dem  gleichen  Abgrunde 
zu,  den  es  nicht  sieht.  Zu  Füssen  des  Schicksals  aber  breitet  sich  die  Welt 
aus  mit  den  Schöpfungen  menschlicher  Kunst  — ein  Haufe  Ruinen  im  gleichen 
Augenblicke,  wenn  das  Schicksal  es  will.  Das  Ganze  eine  gewaltige  Vision. 

Phantasiekunst  sind  auch  Otto  Fischers  Landschaften;  ihm  eignet  die 
Kraft,  Naturstimmung  und  Phantasieschauen  kraftvoll  zu  vereinigen  und 
uns  Nacht,  Dunkel,  Gewitter  als  innerlich  erlebt  im  Bilde  wieder  vorzuführen. 
Der  Künstler  hat  in  den  letzten  fünf  Jahren  an  200  Blätter  — Litho- 
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graphien  und  Radirungen  — geschaffen.  Eines  der  beiden  ausgestellten,  mit 
,, Nacht“  bezeichneten  Blätter  (Aquatinta  und  Radirung)  bedeutet  den  Höhe- 
punkt seines  Könnens  in  der  Beseelung  der  Natur  und  der  decorativen 
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breiten  Behandlung  graphischer  Darstellung.  Ganz  anders  wieder  ist  Otto 
Greiners  Kunst;  er  ist  der  Meister  der  scharfen,  bestimmten  Zeichnung, 
seine  Actzeichnungen  sind  unübertroffen  in  der  sicheren  Modellirung,  in  der 
freien,  lebendigen  Auffassung;  seine  Bildnisse  der  Frau  Cosima  Wagner  und 
Siegfried  Wagners  (Radirungen)  sind  fein  und  kraftvoll  in  der  Charakteristik, 
seine  Ex-libris  sind  geistreich  und  wohl  componirt.  Für  Georg  Kolbe 
bedeuten  die  Steindrucke  Tod  und  Menschheit,  Flucht,  Kampf  mit  dem 
Engel  starke  Talentproben  und  Anweisungen  auf  eine  erfolgreiche  Zukunft 
in  der  Richtung  der  Phantasiekunst.  Die  zahlreichen  Blätter  Georg  Jahns 
zeigen,  was  sich  ohne  den  Zusatz  einer  starken  künstlerischen  Persönlichkeit 
auf  dem  Wege  emsigsten,  unermüdlichen  Fleisses  und  sorgsamen  Natur- 
studiums in  der  Radirung  erreichen  lässt.  Endlich  sind  von  Dresdener 
Künstlern  noch  Richard  Müller  und  Georg  Erler  zu  nennen. 

Auch  Berlin  war  mit  gewichtigen  Namen  vertreten,  als  da  sind:  Adolph 
Menzel,  Max  Liebermann,  Karl  Köpping,  Ludwig  von  Hofmann,  Leistikow, 
Franz  Skarbina,  Käthe  Kollwitz  und  Albert  Krüger.  Von  Adolph  Menzel 
sahen  wir  eines  seiner  seltenen  Aquarelle,  eine  Rüstung  darstellend,  von 
Max  Liebermann  eine  Farbenstudie  zu  seinem  Bilde  ,, Waisenmädchen  in 
Amsterdam“,  ein  hervorragendes  Zeugnis  für  Liebermanns  Kunst,  mit  ganz 
wenigen  Strichen  das  Wesentliche  und  die  volle  Bildwirkung  anzudeuten, 
dazu  ein  halbes  Dutzend  Zeichnungen:  schreitender  Bauer,  Eselreiten, 
Dorfstrasse  u.  s.  w.  Seelische  Werte  sucht  man  bei  Max  Liebermann  nicht; 
sein  Können  und  sein  Ruf  beruht  auf  seinem  scharfen  Auge  für  das 
Charakteristische  im  Ausdrucke  und  in  der  Bewegung,  in  seinem  zeichneri- 
schen und  malerischen  Können.  Wer  mehr  von  der  Kunst  verlangt,  innere 
Andacht,  seelenvolle  Stimmung,  monumentale  niederzwingende  Grösse,  der 
wird  bei  Liebermann  nicht  auf  seine  Kosten  kommen.  Seine  einseitig  äusser- 
lich  virtuose  Kunst  als  das  Höchste  zu  bezeichnen  und  aus  seinem  Gesichts- 
winkel die  gesammte  Kunst  zu  beurtheilen,  wie  dies  in  Berlin  geschieht,  ist 
eine  starke  Überschätzung  Liebermanns,  mag  er  auch  im  dortigen  Kunst- 
leben eine  Macht  bedeuten  und  seinerzeit  durch  den  Import  des 
Naturalismus  segensreich  gewirkt  haben. 

Die  innere  Wärme,  die  leidenschaftliche  Seele,  die  in  der  Kunst  nach 
aussen  drängt  und  im  Beschauer  gleich  starke  Empfindungen  erregt,  die 
finden  wir  im  Gegensätze  zu  Liebermann  bei  Käthe  Kollwitz,  wenn  auch  nur 
in  einer  bestimmten  Richtung  ausgeprägt.  Der  ,,Tanz  um  die  Guillotine“ 
zwischen  hohen  Häusern  in  dunkler  Strasse,  und  der  ,, Bauernkrieg“,  ein 
mit  erhobenen  Armen,  geschwungenen  Sensen  und  fliegenden  Fahnen  wild 
und  rachedurstig  dahinrasender  Haufe  zeigen  wieder  die  hervorragende 
Kraft  der  Künstlerin,  Volksbewegungen  energischer  Stimmung  impressioni- 
stisch wirksam  zusammenzufassen.  Der  Racheengel  in  den  Lüften  ist 
allerdings  missglückt.  Ihr  Selbstbildnis,  das  von  Energie  und  social  wirkender 
Kraft  zeugt,  und  das  schlafende  Kind,  das  mit  wahrhaft  Holbein’scher  Kraft 
gezeichnet  ist,  zeigen  übrigens,  auf  wie  ernsten  Studien  Käthe  Kollwitzens 
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Kunst  ruht.  Karl  Köpping  ist  mit  seiner  schon  erwähnten  umfänglichen 
Radirung  nach  Rembrandt  auf  die  Bahnen  zurückgegangen,  die  ihm  den 
Ruf  des  bedeutendsten  deutschen  Radirers  eingetragen  haben;  sein  Streben, 
selbständige  Phantasiebilder  nach  der  Natur  zu  radiren,  wie  in  der 
,, Dryade“  und  der  ,, Huldigung“,  ist  wie  bisher  jedesmal  gescheitert.  Wer  den 
scharfen  Verstand,  den  energischen  Forschertrieb  Köppings  kennt,  der  ihn 
beinahe  zum  Chemiker  gemacht  hätte,  wird  sich  darob  nicht  wundern,  aber 
warum  will  Köpping  durchaus  diese  Schranken  seines  Künstlerthums  über- 
schreiten, da  er  doch  innerhalb  derselben  so  Bedeutendes  zu  leisten  vermag? 

Weiter  stammten  aus  Berlin  drei  radirte  Landschaften  von  Walter 
Leistikow,  die  des  Künstlers  feines  Naturempfinden  in  Verbindung  mit 
unmittelbarem  Stilgefühl  bekunden,  ein  Pastell  ,, Herbst“  von  Ludwig  von 
Hoffmann,  worin  Natur  und  Menschenstaffage  die  gleiche  Stimmung  athmen 
(die  gelben  Blätter  fallen,  auf  ein  liebendes  Paar  schaut  der  Neid  hin),  Paul 
Baums  ,, Bucht  von  Bajä“,  ein  treffliches  Beispiel  der  vereinfachenden 
Manier,  mit  der  Baum  der  Natur  Herr  zu  werden  sucht,  und  zwei  treffliche 
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ältere  Aquarelle  Franz  Skarbinas,  Pont  Royal  in  Paris  und  Blick  aus  dem 
Fenster  Kaiser  Wilhelms. 

Die  kräftige  Pflege  der  graphischen  Kunst  in  unserer  Zeit  hat  es  mit 
sich  gebracht,  dass  eine  Reihe  alter  Techniken,  die  in  früheren  Jahrhunderten 
liegen  geblieben  sind,  wieder  aufgenommen  worden  sind.  Dahin  gehört  die 
Wiedereroberung  der  Farbe  für  die  graphische  Kunst.  Es  bekundet  Stil- 
gefühl, wenn  unsere  Künstler  mit  ihren  Erzeugnissen  farbiger  Griffelkunst 
nicht  den  Wirkungen  der  Ölgemälde  nachstreben,  sondern  die  Farbe 
stilisiren,  vereinfachen,  nur  andeuten,  wenn  sie  also  die  Hilfsmittel  der  verviel- 
fältigenden Kunst  nur  so  weit  anspannen,  als  es  Sinn  und  Verstand  hat. 
Die  farbigen  Lithographien  Andris,  der  Karlsruher  und  anderer  wurden 
schon  erwähnt.  Den  farbigen  Holzschnitt  pflegt  besonders  Albert  Krüger 
in  Berlin,  von  dem  die  Dresdener  Ausstellung  einen  Kinderkopf  nach 
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Rubens  und  das  scharf  im  Profil  gegebene  Brustbild  der  Bianca  Sforza  auf- 
wies. Das  Bildnis  der  schönen  Frau  (die  ihr  gewaltthätiger  Oheim  Lodovico 
Sforza  il  Moro  als  Herzog  von  Mailand  dem  deutschen  Kaiser  Maximilian  I., 
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dem  letzten  Ritter,  zur  Frau  gab)  ist  in  der  Zeichnung,  wie  in  der  kräftigen 
Farbengebung  trefflich  gelungen  und  gibt  einen  prächtigen  Wandschmuck. 
Weiter  bot  die  Dresdener  Ausstellung  auch  reizvolle  farbige  Zinkätzungen 
— junges  Grün,  Abend,  Bach  — von  Arthur  Illies  (Mellingstadt  in  Holstein) 
und  Radirungen  in  Farben  zum  Beispiel  von  dem  Schweden  Carl  Larsson. 
Neuerdings  hat  Albert  Krüger  auch  einen  Metallfarbenschnitt  mit  drei  Platten 
nach  Böcklins  ,, Schweigen  im  Walde“  hergestellt. 

Von  den  Künstlern  im  Norden  Deutschlands  sind  ausser  dem  eben 
genannten  Illies  besonders  noch  die  Hamburger  Ernst  Eitner  und  Henriette 
Hahn  (Landschaften  in  farbigem  Holzschnitt)  sowie  Hans  Olde  (Seekamp) 
zu  nennen;  von  ihm  stammt  das  radirte  Bildnis  Friedrich  Nietzsches  (wie 
er  in  seinem  Kissen  liegt),  sowie  das  gezeichnete  Bildnis  des  Poeten  Detlev 
von  Liliencron,  beide  von  eindringlicher,  menschlich  stark  berührender 
Charakteristik  und  wirksamer  Technik. 

In  der  Münchener  Abtheilung  fanden  sich  eine  Fülle  von  Blättern,  die 
man  unter  dem  Prädicat  tüchtige  Atelierkunst  zusammenfassen  kann  und  die 
durchaus  geeignet  erscheinen,  im  Hause  an  der  Wand  oder  in  der  Mappe 
Kunstfreude  zu  bereiten,  so  Paul  Bachs  und  Max  Feldbauers  Stadtbilder 
aus  Dinkelsbühl  (Bleistiftzeichnung)  und  aus  Rothenburg,  Toni  Stadlers 
fränkische  Landschaften,  Georg  Braumüllers  Rococoparkscene  u.  s.  w.  Hier 
finden  wir  auch  die  wenigen  Spuren  von  Humor  und  Satire,  welche 
die  graphische  Abtheilung  aufwies;  die  ,, moderne“  Kunst  trägt  im 
allgemeinen  ja  einen  griesgrämigen  Ernst  zur  Schau  und  scheint  das  Sprich- 
wort ,, Ernst  ist  das  Leben,  heiter  ist  die  Kunst“  vergessen  zu  haben.  Nur  in 
München  hat  der  künstlerische  Humor  eine  bleibende  Stätte.  Zu  den 
,, Fliegenden  Blättern“  haben  sich  die  ,, Jugend“  und  der  allerdings  mehr  in 
ätzende  Lauge  als  in  Humor  getauchte  ,,Simplicissimus“  gesellt.  Von  den 
bekannten  Zeichnern  der  ,, Fliegenden  Blätter“  war  keiner  in  Dresden  ver- 
treten; wer  könnte  leugnen,  dass  die  grössere  Kunst  beim  Simplicissimus  ist, 
mag  uns  auch  zuweilen  bei  der  rücksichtslos  grausamen  Satire  eines  Thomas 
Theodor  Heine  ein  Frösteln  anwandeln.  Ihm  ist  die  Satire  Lebenselement. 
Schon  als  Gymnasiast  erhielt  er  das  consilium  abeundi,  weil  er  in  einem 
Leipziger  Witzblättchen  die  stadtbekannten  Mitglieder  der  jeunesse  bornee 
durch  allzuähnliche  Caricaturen  lächerlich  gemacht  hatte.  Seitdem  er  am 
,, Simplicissimus“  arbeitet,  hat  er  sich  mehr  und  mehr  von  karikirender 
Verzerrung  frei  gemacht,  an  ätzender  Kraft  der  Satire  aber  zugenommen. 
Bezeichnende  Beispiele  seiner  Kunst  in  der  Dresdener  Ausstellung  waren 
die  Blätter ,,  Aschermittwoch“  und  die  ,, verlassene  Geliebte“.  Auf  jenem  Blatte 
sah  man  einen  schwarzen  Harlekin  auf  einem  Sarge,  ein  flüchtendes  Masken- 
paar und  einen  Todtenkopf  mit  Lilien  und  Pickelhaube  als  Anspielung  auf 
die  widerstrebenden  Pole  von  Kunstfreiheit  und  Lex  Heinze-Polizei,  auf 
dem  anderen  Blatte  sah  man  einen  jener  Schurken  aus  den  höheren 
Ständen,  die  das  Mädchen,  das  sie  erst  missbrauchen,  dann  wegwerfen  und 
zertreten.  Wie  der  tadellos  gekleidete  Herr  in  seinem  eleganten  Salon  die 
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Verzweifelte  gelangweilt  und  wegwerfend  empfängt,  das  gibt  eine 
sprechende  Illustration  zu  solchen  Brutalitäten,  wie  sie  zuweilen  durch 
Gerichtsverhandlungen  und  Zeitungsberichte  an  den  Tag  treten.  Die 
,, Erste  Liebe“  zwischen  einem  Gymnasiasten  und  einer  höheren  Tochter  ist 
von  nicht  geringerer  Ätzkraft  der  Satire.  Aber  ist  die  ekelhafte  Blasirtheit 
und  Frühverderbtheit  wirklich  typisch  unter  den  deutschen  Gymnasiasten, 
ist  da  wirklich  gar  nichts  mehr  von  der  sentimentalen  Schwärmerei,  die 
man  früher  für  typisch  hielt?  Wie  ganz  anders,  wie  gemüthvoll  und  erhebend 
ist  da  Thomas  ,, Erste  Liebe“! 

Neben  Thomas  Theodor  Heine,  der  Hogarth  an  Schärfe  und  Klarheit 
der  Darstellung  weit  übertrifft  und  mit  seinem  Namens-  und  Glaubens- 
genossen Heinrich  Heine  in  Parallele  gesetzt  werden  kann,  erscheinen 
Eugen  Kirchner  und  Max  Eichler  harmlos.  Aber  man  wird  nicht  ohne 
Behagen  Kirchners  Blatt  ,, Zweifel“  (stumme  Zwiesprache  zwischen  einer 
Stadtdame  und  dem  Storch  nebst  einem  Chorus  von  sechs  Bäuerinnen)  und 
Eichlers  ,,Nun  ruhen  alle  Wälder“  (Gegensatz  zwischen  dem  Nachtleben 
am  Stachus  in  München  und  der  Nachtruhe  in  einem  oberbayerischen  Dorfe) 
betrachten.  Es  wäre  unmöglich,  bloss  von  Heine  und  Simplicissimus  künst- 
lerisch zu  leben.  Neben  Heine  erscheinen  Wilhelm  Leibi  und  Heinrich 
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Wolff  als  die  stärksten  Persönlich- 
keiten unter  den  Münchnern.  Von 
Leibi  sahen  wir  ein  halbes  Dutzend 
seiner  energisch  zur  Natur  weisen- 
den gezeichneten  Bildnisse  und 
Lebensscenen,  von  Wolff  radirte 
kleine  Blätter  gleicher  Art.  In 
allem  zeigte  er  sich  als  ein  schar- 
fer Beobachter  und  vorzüglicher 
Charakteristiker  voll  Geist,  tech- 
nischer Fertigkeit  und  Freude  am 
Leben.  Es  lohnt,  den  Namen 
dieses  Künstlers  zu  merken.  Auch 
Oskar  Graf  Freiburg  ist  ein  Künst- 
ler, von  dem  sich  vielleicht  noch 
Bedeutendes  hoffen  lässt.  Seine 
Pieta  — Johannes  und  Maria  am 
Leichname  Christi  — eine  Radirung 
von  einem  Meter  Höhe  und  mehr 
als  einem  Meter  Breite  zeigt  nicht 
erfolgloses,  ernstes  künstlerisches 
Streben. 

Bei  den  noch  übrigen  Kunst- 
ländern müssen  wir  uns  kürzer 
fassen.  Von  den  Franzosen  war 
Auguste  Lepere  gut  vertreten.  Er 
ist  zugleich  Maler,  ein  unvergleich- 
licher Zeichner,  Radirer  und  Holz- 
schneider, und  er  ist  unermüdlich  bestrebt,  alle  Techniken  auszuprobiren  und 
neue  Wege  zu  suchen.  Seine  Radirungen  zeigten  sämmtlich  Scenen  und 
Ansichten  aus  Paris,  die  er  mit  geistreicher  leichter  Hand  hingesetzt  hat.  Nicht 
minder  vorzüglich  sind  seine  Holzschnitte;  Lepere  gehört  zu  den  Künstlern, 
die  ihre  Zeichnungen  selbst  auf  den  Holzstock  bringen  und  schneiden.  Er 
bewegt  sich  dabei  in  merkwürdigen  Gegensätzen.  Über  den  Holzschnitt, 
seinen  Stil  und  sein  Schicksal  ist  in  den  letzten  Jahren  in  den  Fachblättern 
viel  hin-  und  hergestritten  worden.  Es  handelt  sich  dabei  um  die  Frage,  ob 
der  so  hoch  entwickelte  Tonschnitt  und  die  Fähigkeit  des  Holzschneiders, 
jede  malerische  Wirkung  eines  Gemäldes  ins  Schwarzweisse  zu  übersetzen, 
einen  berechtigten  Fortschritt  oder  aber  eine  Stilwidrigkeit  bedeuten,  die  den 
Untergang  des  Holzschnittes  herbeiführe.  Der  Streit  führt  aber  zu  nichts, 
die  wirtschaftlichen  Fragen  entscheiden  in  den  meisten  Fällen ; sogar  in 
der  Illustrirten  Zeitung  und  in  den  Fliegenden  Blättern,  wo  der  Holzschnitt 
früher  Alleinherrscher  war,  tauchen  immer  mehr  Autotypien  auf:  die 
Actualität  und  die  Billigkeit  tragen  die  Schuld.  Der  Stil  thut  dabei  nichts  zur 
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Sache ; der  alterthümelnde  primitive  Contu- 
renschnitt  dringt  nur  dort  durch,  wo  eine 
starke  künstlerische  Persönlichkeit  sich 
seiner  zu  einem  bestimmten  Zwecke  bedient, 
zum  Beispiel  wenn  Sattler  ein  ganzes  Buch 
in  dieser  Weise  illustrirt.  Was  den  Stil  an- 
langt, so  sollte  man  sich  einfach  entschlies- 
sen,  zu  den  alten  Kunstausdrücken  Kupfer- 
stich und  Holzschnitt  auch  den  neuen  Aus- 
druck Holzstich  anzunehmen,  denn  für 
viele  moderne  Erzeugnisse  ist  der  Name 
Holzschnitt  eben  gar  nicht  mehr  bezeich- 
nend. Man  konnte  sich  davon  vor  den 
Werken  Leperes  bequem  überzeugen:  das 
Blatt  ,, Nymphe  im  Bade“  ist  ein  ausge- 
sprochener Holzschnitt,  die  Pferdeschwem- 
me bei  Notre  Dame  ein  ausgesprochener 
Holzstich  und  zwar  von  vorzüglicher  Güte. 

Nennen  wir  noch  von  den  Franzosen 
J.  L.  Forain,  den  satirischen  Schilderer  der 
Pariser  Sitten  oder  besser  Unsitten,  von  dem 
einige  Zeichnungen,  Musterstücke  in  der  Feinheit  andeutender  Charakteristik, 
ausgestellt  waren.  Was  von  Forain  und  Genossen  allwöchentlich  in  den  Pariser 
humoristischen  Blättern  zu  sehen  ist,  gibt  in  mehr  oder  minder  schlechter 
Wiedergabe  nur  einen  schwachen  Begriff  von  der  Kunst  dieser  Meister. 
Weiter  Felix  Bracquemond  mit  einem  geistvoll  und  vornehm  aufgefassten 
Bildnisse  Edmond  de  Goncourts,  Edgar  Chahine  mit  vier  flotten  und  charak- 
teristisch hingesetzten  Radirungen,  Paris  und  die  Pariser  darstellend,  und 
Georges  Jeanninot,  dessen  ,, Bataillon  auf  dem  Marsch“  (Steindruck)  meister- 
haft das  stumpfsinnige,  mechanische  Vorwärtsstampfen  in  Schmutz  und 
Regen  wiedergab. 

Schweden,  wohin  William  Unger  und  sein  holländischer  Schüler 
Leopold  Lowenstam  einst  die  Radirung  getragen  haben,  war  besonders 
durch  die  zahlreichen  prachtvollen  Blätter  von  Anders  Zorn  und  Carl 
Larsson  vertreten.  Zorn  handhabt  die  Radirnadel  mit  erstaunlicher  künst- 
lerischer Freiheit  in  ganz  eigenartiger  Weise.  Er  arbeitet  nur  mit  kürzeren 
oder  längeren  Strichen,  die  er  parallel  nebeneinander  setzt.  Es  ist  erstaun- 
lich, welche  Wirkungen  er  mit  diesem  einfachen  und  einförmigen  Hilfs- 
mittel zu  erzielen  vermag.  Scheinbar  kraus,  flüchtig  und  planlos  hingesetzt, 
gehen  sie  aus  der  richtigen  Entfernung  zusammen  und  ergeben  die 
gewünschten  Formen  mit  bestimmter  scharfer  Charakteristik,  nicht  minder 
auch  feine  Lichtwirkungen  und  Stimmungen.  Besonders  bezeichnend  für 
seine  Kunst  sind  die  Blätter  ,, Junge  Mutter“,  ,,Das  badende  Mädchen“, 
die  Bildnisse  des  amerikanischen  Amateurs  Marquard,  des  Präsidenten 
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Cleveland,  des  franzö- 
sischen Malers  Bes- 
nard  St.  Gaudens,  und 
sein  Modell.  Merk- 
würdig ist,  dass  uns 
Zorn  in  seinen  Ge- 
mälden — Madonna, 
Mitsommernachtfest 
und  anderen  — als  ein 
so  echter  Heimat- 
künstler entgegentritt, 
während  ihn  seine  Ra- 
dirungen nur  als  inter- 
nationalen Künstler 
offenbaren. 

Carl  Larsson  hatte  drei  seiner  Aquarelle  ausgestellt,  die  ihn  als  Act- 
maler von  glänzendem  Können  und  trefflichem  Geschmacke  kennzeichneten. 
Es  ist  erstaunlich,  wie  plastisch  er  trotz  der  schwarzen  Umrisse  die 
Körper  zu  modelliren  weiss.  Auch  ein  prächtiger  Farbendruck  — St.  Georg 
und  die  befreite  Prinzessin  — stammt  von  ihm.  Von  einer  schwedischen 
Gesellschaft  zur  Förderung  der  Volkskunst  ist  es  in  Tausenden  von  Blättern 
in  Schule  und  Haus  in  Schweden  verbreitet.  Dem  finnländischen  Künstler 
Axel  Gallen  vertraten  besonders  eine  Reihe  interessanter  Ex  libris,  die  von 
seiner  phantastischen  Erfindungsgabe  und  seinem  Humor  zeugten. 

In  der  belgisch-holländischen  Abtheilung  fielen  besonders  die  Bildnisse 
von  Jan  Veth  ~ August  Bebel,  Prof.  Treub,  Prof.  Max  Gillavry  darstellend  — 
auf.  Veth,  welcher  Vorsitzender  des  Niederländischen  Radirclubs  ist,  hat  sich 
eine  ganz  individuelle  Art  der  Bildnisdarstellung  angeeignet,  vermöge  deren 
man  seine  Bildnisse  mit  Leichtigkeit  aus  Hunderten  herausfindet.  Schlagende 
Ähnlichkeit,  ein  kraftvoller  Wirklichkeitssinn  und  eine  energische,  fast  derbe 
Zeichnung  zeichnen  seine  Bildnisse  aus.  Neben  Jan  Veth  steht  Hendrik 
Havermann,  der  gemüthvolle  Schilderer  des  bäuerlichen  Lebens  seiner 
Heimat,  insbesondere  liebevoller  Mütter  und  froher  Kinder.  Die  Blätter 
Dünenfälterchen,  Mutter,  Junge  Mutter  sind  besonders  reizende  Proben 
seiner  anheimelnden  Kunst.  Dazu  kamen  weiter  charakteristische  Thier- 
studien in  Steindruck  von  Hoytema  (besonders  eine  komische  Affenfamilie) 
und  die  Landschafter  und  Architekturschilderer  Albert  Baertsoen,  Gradt 
van  Roggen,  Stormvan’s  Gravesande  und  Martinus  Kramer,  welch  letzterer 
uns  in  stimmungsvollen  radirten  Bildern  die  Strassen  und  Canäle  von 
Amsterdam,  Rotterdam  und  Haag  namentlich  im  malerischen  Schmuck 
des  Schnees  vorführt.  Nicht  zu  vergessen  ist  hier  Constantin  Meunier,  der 
mit  Wasserfarben  und  mit  dem  Bleistifte  das  Leben  der  Arbeiter  — Damm- 
arbeit am  Meere  und  Einfahrt  der  Bergleute  — mit  wuchtiger  Kraft  und 
innerlicher  Antheilnahme  uns  vorführt. 
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So  bleibt  endlich  noch  die  glanzvolle 
englische  Abtheilung,  welcher  die  Preis- 
richter mit  vollem  Rechte  die  weitaus 
grösste  Anzahl  der  Auszeichnungen  zu- 
gesprochen haben.  Hier  sah  man  vor 
allem  die  prachtvolle  Sammlung  der  Ra- 
dirungen James  Mc.  Neill  Whistlers,  die 
der  berühmte  Künstler  im  vorigen  Jahre 
für  die  Pariser  W eltausstellungzusammen- 
gestellt  hatte,  die  besten  Drucke,  die  über- 
haupt von  diesen  kostbaren  Blättern  vor- 
handen sind,  ein  auserlesener  Genuss  für 
den  Kenner. 

Eines  der  achtzehn  Blätter  — die 
Lumpensammler  — stammt  noch  aus 
dem  Jahre  1858,  also  aus  der  Zeit,  da 
der  in  Baltimore  geborene  Künstler  eben 
in  Paris  seine  künstlerische  Erziehung 
vollendet  hatte.  Nicht  vertreten  war  die 
Folge  von  Themsebildern,  welche  noch 
sehr  einlässlich  durchgeführt  sind.  Dann 
aber  folgten  eine  Anzahl  Blätter  aus  der 
Amsterdamer  Folge,  die  fast  mehr  auf 
die  Kupferplatte  gemalt  als  gerissen, 
schon  die  ganze  geistvolle  suggestive  Ma- 
nier Whistlers  zeigen,  die  ihm  so  ganz 
persönlich  zu  eigen  ist,  und  die  er  seit- 
dem nicht  mehr  wesentlich  geändert  hat, 
endlich  auch  einige  von  den  26  Blättern 
Ansichten  aus  Venedig,  die  Whistler 
187g  — 1886  im  Aufträge  der  Fine  Art 
Society  schuf.  Mit  Recht  stellt  sie  sein 

Biograph  in  eine  Reihe  mit  den  besten  Werken  Rernbrandts  und 
Meryons.  Whistler  schildert  nicht  die  weltbekannten  und  anerkannten 
Schönheiten  von  Venedig,  sondern  gibt  die  persönlichen  Eindrücke 
wieder,  die  er  als  fein  empfindender  Künstler  in  der  an  verborgenen 
poetischen  Reizen  so  reichen  Lagunenstadt  gehabt  hat.  Er  gibt  dabei  mit 
seinen  feinen  Linien  die  Paläste  u.  s.  w.  nicht  vollständig  wieder,  sondern 
deutet  sie  nur  an  und  überlässt  dem  Auge  und  der  Phantasie  des 
lebhaft  angeregten  Beschauers  die  Vervollständigung.  Kraft  und  Zartheit 
vereinigen  sich  in  diesen  Blättern;  grosse  Auffassung  der  Natur  geht  Hand 
in  Hand  mit  feinsinniger  Kunst  der  Composition.  Schwerlich  wird  man  wieder 
in  der  Lage  sein,  eine  Sammlung  von  so  köstlichen  Whistler’schen 
Drucken  beisammen  zu  sehen. 


J.  L.  M.  Lauweriks,  Holzschnitt 
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Gleich  Whistler,  stammt 
auch  Joseph  Pennel  aus  Amerika. 

Schon  in  seiner  Vaterstadt,  dem 
so  überaus  nüchternen  Philadel- 
phia, wusste  er  in  Winkeln  und 
Gässchen  die  interessantesten 
Stoffe,  malerische  Baracken,  ma- 
lerische Luft-  und  Lichtwirkun- 
gen auszuspüren  und  geschickt 
wiederzugeben,  so  dass  man  ihn 
den  Meryon  von  Philadelphia 
nannte.  Von  den  Blättern,  die 
er  in  Europa  schuf,  sind  vor 
allem  die  sieben  Ansichten  aus 
London  (in  Aquatinta)  rühmens- 
wert, die  den  für  London  so  cha- 
rakteristischen Nebel  in  clas- 
sischer  Weise  schildern,  ganz 
besonders  die  Ansicht  von 
Charing  Cross.  Pennells  Neigung  zum  Ausserge- 
wöhnlichen  zeigen  die  beiden  Blätter  ,,Am  Thurm  von  Notre  Dame  in  Paris“ 
mit  dem  Blick  auf  den  Louvre,  den  Sanct  Jacobsthurm  u.  s.  w.  und  ,,Der 
malerischeste  Punkt  der  Welten“.  Wenn  das  Malerische  in  der  Fülle  der 
mannigfaltigsten  Berge,  Strassen,  Felder,  Wälder,  Thürme,  Häuser,  Stand- 
bilder u.  s.  w.  besteht,  hat  der  Künstler  mit  der  Bezeichnung  des  Blattes 
Recht.  An  Pennell  schliesst  sich  Alphons  Legros,  der  aus  Dijon  stammt  und 
über  Paris  nach  London  kam, 
ein  Künstler  von  entschiedenem 
Ernst  mit  voller  Abneigung 
gegen  Triviales,  Glätte  und  Ober- 
flächlichkeit. Das  weibliche  Ele- 
ment spielt  in  seiner  Kunst 
keinerlei  Rolle;  über  der  land- 
läufigen Schönheit  steht  ihm  die 
charaktervolle  Hässlichkeit.  Seine 
Radirungen  ,, Hütte  im  Moor“ 
und  ,,Die  Farm  der  Abtei“  zei- 
gen, wie  er  den  grössten  Meister 
der  Radirungen,  Rembrandt, 
studirt  hat,  ohne  von  ihm  skla- 
visch abhängig  zu  werden.  Kraft- 
voll und  bedeutend  in  der  Stim- 
mung ist  der  ,,Tod  des  Land- 
streichers“ unter  dem  vom  Sturm  F.  Zwollo,  Getriebene  Schüssel 
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bewegten  Baum.  Vornehm  und  charakteristisch  sind  seine  radirten 
Bildnisse,  von  denen  wir  die  des  Poeten  Alfred  Tennyson,  des  Cardinais 
Manning  und  des  Naturforschers  sahen.  Gleich  vornehme  und  geschmack- 
volle Bildnisse,  die  in  ihrer  schlichten  Kraft  der  Charakteristik  an 
Holbein  erinnern,  darunter  das  des  Malers  Sauters  und  das  des  Dichters 
Rudyard  Kipling,  sahen  wir  sodann  von  William  Strang,  der  nicht  minder, 
bedeutend  ist  als  die  genannten  englischen  Künstler.  Als  Schotte  finden 
wir  in  seinen  Schöpfungen  die  Freude  am  Phantastischen  und  Märchen- 
haften, die  seinem  Volke  eigen  ist;  aber  auch  der  Schilderung  des  Lebens 
der  Gegenwart  geht  er  nicht  aus  dem  Wege;  die  glatte  Schönheit  gilt 
ihm  eben  so  wenig  wie  Legros.  Ausser  den  Bildnissen  enthielt  die 
Dresdener  Ausstellung  besonders  Illustrationen  zu  Rudyard  Kipling  und 
ein  grosses,  in  kraftvollen  Gegensätzen  von  Licht  und  Schatten  gehaltenes 
Blatt  ,,Die  Schiffer  am  bewaldeten  Flussufer“. 


Porzellane  der  Thonwarenfabrik  „Rozenburg“  im  Haag 
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Weiter  sind  zu  nennen  der  Schotte  David  Young  Cameron,  der  ein 
Dutzend  seiner  köstlichen,  leise  an  Meryon  erinnernden  radirten  Ansichten 
von  London,  Venedig,  Siena  auch  das  berühmte  Blatt  ,,Der  Stuartpalast“ 

gesendet  hatte,  der  Architektur- 
Radirer  J.  Watson,  von  dem  ein  rei- 
zendes Strassenbild  aus  Lincoln 
stammt,  dann  Charles  Hazelwood 
Shannon,  der  in  seinen  freien  Schö- 
pfungen in  Steindruck  ausschliesslich 
nackte  Gestalten  in  verschwimmender 
Technik  mit  ungewöhnlicher  Weich- 
heit darzustellen  pflegt,  während  er 
in  seinen  Bildnissen  (zum  Beispiel 
dem  von  Legros)  mit  wenigen  Strichen 
das  Charakteristische  in  Haltung 
und  Zügen  wiederzugeben  weiss, 
dann  Frank  Short,  der  drei  vorzüglich 
nachempfundene  Blätter  nach  Turner, 
Constable  und  de  Wint  in  Schabkunst 
ausgestellt  hatte,  und  John  Finnie, 
dessen  grosse  bildmässige  Land- 
schaften in  Schabkunst  die  alte  Manier 
vertreten,  die  unseres  Erachtens  die 
Eigenart  der  Griffelkunst  nicht  in 
genügender  Weise  zur  Geltung  bringt. 
Andere  Züge  in  die  Übersicht  der 
englischen  Griffelkunst  brachten  ferner  Robert  Anning  Bell  mit  seinen 
ansprechenden  Illustrationen  zu  Shakspere  in  Federzeichnung  und  John 
Macellan  Swan,  der  sich  ebenso  sehr  als  Actzeichner,  wie  durch  seine 
Thierbilder  — fressender  Leopard,  Löwenpaar  — in  Kreidezeichnung 
hervorthat. 

Endlich  sind  drei  englische  Meister  des  Holzschnittes  zu  nennen. 
Lucien  Pissarro  pflegt  die  primitive  Umrissmanier.  Da  seine  Illustrationen  zu 
Rothkäppchen,  Schneewittchen,  Ruth  und  Esther  ganz  ausgesprochen 
englisch  empfunden  sind,  wollen  sie  uns  Deutschen  nicht  recht  eingehen. 
Weit  mehr  wissen  uns  da  Morley  Fletcher  und  Sidney  Lee  zu  fesseln. 
Jener  bewegt  sich  allerdings  in  seinen  sehr  geschickten  Landschaften  in 
Farbenholzschnitt  durchaus  auf  japanischen  Pfaden.  Sidney  Lee  aber  ist 
völlig  selbständig  in  seiner  Auffassung.  Die  Motive  zu  seinen  vortreff- 
lichen Farbenholzschnitten  waren  alle  einem  kleinen  englischen  Hafen 
entlehnt;  in  Formen  und  Farben  huldigt  er,  ähnlich  wie  die  Karlsruher 
in  ihren  Lithographien,  einer  weitgehenden  Vereinfachung  und  mit  geringen 
Hilfsmitteln  weiss  er  dabei  ebenso  stimmungsvoll  wie  decorativ  gross  zu 
wirken.  Köstlich  ist  zum  Beispiel  ,,Das  Gasthaus  zur  Schaluppe“  (The 
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Sloop  Inn)  in  seiner  blaugrünen  Mondscheinstimmung.  Auch  andere  Blätter 
wie  „Die  Brücke“,  ,, Segeltrocknen“,  ,,Das  Haus  auf  dem  Hügel“  weisen 
gleich  grosse  Vorzüge  in  der  angegebenen  Richtung  auf.  Die  scheinbare 
Selbstverständlichkeit  dieser  Blätter 
verführte  gar  manchen  Beschauer, 
die  grosse  Kunst,  die  in  der  gewoll- 
ten Einfachheit  liegt,  zu  übersehen. 

Denkt  man  zurück  an  die  gra- 
phischen Abtheilungen  der  Ausstel- 
lungen zu  Dresden  1897,  189g  und 
besonders  1901,  so  muss  man  von 
neuem  anerkennen,  dass  es  hier  im 
Gegensätze  zu  allen  anderen  Aus- 
stellungen gelungen  ist,  auch  diese 
Abtheilung  auf  eine  wirklich  künst- 
lerische Höhe  zu  bringen,  und  es  ist 
erfreulich  zu  melden,  dass  das  kunst- 
sinnige Publicum  dies  wohl  erkennt 
und  anerkannt  hat,  denn  hier,  wo 
es  mit  behaglichem  Schlendern 
durch  die  Räume  nicht  gethan  war, 
konnte  man  Tag  für  Tag  gar 
manchen  Besucher  sehen,  der  sich 
dem  Einzelstudium  der  an  600  Blätter 
widmete,  und  auch  sehr  zahlreiche 
Verkäufe  gerade  in  dieser  Abtheilung 
zeugten  von  der  Theilnahme,  welche  sie  gefunden  hat.  Wären  die  graphi- 
schen Ausstellungen  aller  Orten  so  vorzüglich  ausgewählt,  so  könnte  eine 
Wirkung  auf  den  Geschmack  des  Publicums  und  damit  auf  den  der 
Familienblattverleger  nicht  ausbleiben.  Leider  aber  steht  das  noch  in 
weitem  Felde. 


Ch.  Lebeau  und  Frau  Baars,  Batikirter  Bucheinband 


AUS  DEM  WIENER  KUNSTLEBEN  h»’  VON 
LUDWIG  HEVESI-WIEN  b» 

Künstlerhaus.  Der  Herbst  hat  das  Künstlerhaus  mit  buntem  Leben  gefüllt. 

Im  ersten  Stock  haust  Professor  Franz  von  Defregger,  von  dem  hier  124  Bilder  und 
Studien  vereinigt  sind.  Das  Erdgeschoss  enthält  die  Herbstausstellung  von  600  Nummern, 
grösstentheils  Bilder.  Die  Defregger-Ausstellung  reicht  von  den  Anfängen  des  Meisters, 
als  er  noch  die  kalkgetünchte  ,, Plauzstube“  und  ,, Fercherstube“  sammt  ihren  ländlichen 
Insassen  bieder  abzeichnete  und  silhouettenhaft  mit  Wasserfarben  anlegte,  bis  ins 
Jahr  1901.  Aus  diesem  stammt  eine  grosse  Wallfahrt,  in  der  ein  harter  Drang  zu  hellerem, 
bunterem  Wesen  offenkundig  wird,  und  eine  Anbetung  der  Hirten  (Eigenthum  der  Erz- 
herzogin Elisabeth),  die  in  ihrer  localfarbigen  Schlichtheit  an  die  gemüthlichen  Stations- 
bilder eines  Kreuzwegs  erinnert.  Auch  in  der  Berliner  Akademie  gab  es  voriges  Jahr  eine 
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Defregger-Ausstellung.  Nord  und  Süd  sind  darin  einig,  dass  der  Meister  einen  Gipfel  der 
neueren  deutschen  Malerei  bildet.  Sieht  man  sich  unter  seinen  Bildern  um,  so  drängt  sich 
vor  allem  die  galeriebraune  Zeitfarbe  der  Münchner  Neurenaissance  auf.  Aber  die 
Piloty’sche  Palette  ist  bei  Defregger  wesentlich  aufgefrischt  durch  das  herbe  Grau,  Grün 
und  Weiss  seines  heimatlichen  Pusterthaies.  Schon  in  der  Skizze  zum  ,, Letzten  Aufgebot“ 
spielt  dieser  Dreiklang  erfrischend  in  das  Braun  hinein.  Dazu  kommt  sein  Stoffkreis,  der 
doch  ein  urwüchsigerer  ist  als  die  das  Modellstehen  längst  gewohnten  Holzknechte  und 
Moidles  der  Münchner  Lederhosenzeit.  Er  hat  vom  Hause  aus  ein  rescheres  Naturstudium 
und  dazu  einen  historischen  Patriotismus  ganz  volksthümlicher  Art.  Andreas  Hofer  ist 
sein  Achilles,  Speckbacher  sein  Odysseus.  Mit  solcher  Mythologie  und  'solchem  Heroen- 
cultus  im  Kopfe  wird  man  ein  Realist,  der  über  den  Kunsthändlerstil  und  die  Publicum- 
themen  hinausgeht.  Er  ist  freilich  kein  eigentlicher  Historiker,  sondern  ein  historischer 
Genremaler,  der  aber  in  aller  Echtheit.  Wenn  man  sein  grosses  Bild  ,, Heimkehrender 
Tiroler  Landsturm“  (Berliner  Nationalgalerie)  sieht,  erinnert  einen  der  mannigfaltige 
Jubel  an  nichts  lebhafter  als  an  Anzengrubers  ,, Kreuzeischreiber“.  Das  historischeste  seiner 
ausgestellten  Bilder  ist  die  Scene;  ,, Andreas  Hofer  empfängt  in  der  Hofburg  zu  Innsbruck 
die  Geschenke  Kaiser  Franz  L“  Es  trägt  am  Rahmen  die  bedeutsame  Widmung:  ,,Dem 
Kaiser  seine  Geschwister.  24.  April  1879“.  Also  ein  Geschenk  zur  silbernen  Hochzeit. 
Hier  ist  die  historische  Idee  der  Treue  zu  Kaiser  und  Vaterland  durch  einen  symbolischen 
Act  verkörpert.  Das  Bild  ist  1879  gemalt,  noch  in  jenen  Siebziger-Jahren,  in  denen  Defregger, 
im  Grunde  kein  Farbenfeuerwerker,  sondern  ein  realistischer  Charakteristiker  und  Erzähler, 
durch  das  Beispiel  Pettenkofens  und  namentlich  Passinis  ein  richtiger  Colorist  im  Sinne  jener 
Zeit  der  reichen,  warmen,  brauntonigen  Scala  wurde.  Das  prächtigste  seiner  so  gearteten 
Bilder  ist  zweifellos  der  ,, Zitherspieler“  (1876)  aus  der  kaiserlichen  Galerie,  wo  er  eine 
weiche,  sammtige  Wohligkeit  und  Sattheit  der  Farbe  erreicht,  die  nur  bei  Passini  ihres- 
gleichen findet.  Eine  fast  gleichwertige  kleinere  Variante  dazu  (1877)  hat  Herr  Gustav 
Geipel  in  Asch  eingesandt.  Anderes  aus  dieser  Zeit  erinnert  mehr  an  Pettenkofen,  so  die 
,, erschreckten  jungen  Wilderer“  (1871)  mit  dem  effectvoll  einfallenden  Fensterlicht,  oder 
die  ebenso  beleuchtete  Studie:  ,, Küche  im  Sarnthal“  (1874),  wo  zwischen  schwärzlichem 
Grau  und  Silberlicht  ein  ganzes  Lichtphänomen  sich  abspielt.  In  den  Achtziger-Jahren  ist 
diese  Episode  vorüber.  Sein  grosses  Historienbild,  das  den  Schmied  von  Kochel  am 
Rothenthurmthor  darstellt,  ist  eine  mehr  epische,  als  coloristische  Anstrengung;  echter 
Defregger,  aber  von  mehr  mühsamer,  sich  nicht  lösender  Farbe.  Es  geht  ihm  wie  Uhde 
bei  solchen  Anstrengungen.  Von  grossem  Interesse  sind  auch  die  Studien  über  ländliche 
Localitäten  und  die  Porträts,  deren  jedes  beinahe  in  einer  anderen  Manier  gemalt  ist. 
Der  beste  Beweis,  dass  der  Künstler  immer  noch  suchte  und  versuchte,  obgleich  er  schon 
so  vielerlei  gefunden.  Sein  Selbstporträt  und  das  Bildnis  des  Prinzregenten  sind  äusserst 
sorgfältige  und  ausdrucksvolle  Stücke. 

In  der  Herbstausstellung  fallen  zunächst  sechs  Maler  mit  ganzen  Sammlungen  ihrer 
Bilder  und  Studien  auf.  Hugo  Darnaut  füllt  einen  ganzen  Salon  mit  seinen  feinfühligen 
Luft-  und  Bodenstudien,  in  denen  meist  die  niederösterreichische  Note  gemüthlich  anklingt. 
Er  ist  darin  der  Erbe  Schindlers.  Die  Gemüthsart  seiner  Bilder  ist  meist  eine  nachdenklich- 
träumerische, er  hat  eine  dämmerige,  leise  anklingende  Farbenwelt  und  eine  zierliche,  das 
Detail  liebkosende  Hand.  Manche  der  Studien  sind  augenscheinlich  älter,  die  aus  Eisenerz 
gewiss  zwanzig  Jahre  alt.  Damals  schrieb  er  die  Sachen  realistischer  nieder.  Jetzt  macht 
sich  mehr  die  lyrische  Empfindung  geltend.  Das  grosse  Bild  der  Stubenthorbrücke,  unter 
erröthendem  Abendhimmel,  mit  einer  Reihe  heller  Gasflammen,  die  sich  im  Wienfluss 
spiegeln,  ist  für  ihn  ganz  charakteristisch.  Aber  er  hat  doch  auch  seine  energischeren 
Stunden,  wo  er  im  kleinen  kräftig  und  saftig  sein  kann.  Das  vom  Ministerium  erworbene 
Bild:  ,, Gewölk  nach  dem  Regen“,  dann  noch  einige  andere  (,, Waldfriede“,  ,, Gehöft  in 
der  Heide“)  sind  vorzügliche  Arbeiten  dieser  Art.  Einer  aus  noch  älterer  Generation  ist 
Franz  Zvefina,  der  eigenartige  Zeichner,  von  dem  lange  nichts  mehr  zu  sehen  gewesen. 


547 


Ch.  Lebeau  und  Frau  Baars,  Batikirte  Gardine 


Er  ist  der  Illustrator  der  slavischen,  besonders  südslavischen  Welt,  von  der  er  seine  eigene 
Vision  hat.  Sein  Realismus,  der  alles  Sichtbare  umfasst,  ist  sehr  genau  und  hat  doch  einen 
phantastischen  Anstrich.  Die  historische  Landschaft  von  einst  hat  sich  bei  ihm  individuell 
stilisirt.  Dann  kommen  drei  Junge,  Neue.  Ludwig  Koch  hat  gleichfalls  ein  ganzes  Cabinet 
gefüllt.  Er  hat  die  Passion  für  das  Militär,  für  Uniformen,  Waffen,  Pferde.  Wie  tüchtig  er 
durchgebildet  ist,  zeigt  er  in  den  sorgfältigen  Aquarell-  oder  Gouachebildern  der  Erzherzoge 
Franz  Salvator  und  Heinrich  Ferdinand  in  der  historischen  Dragoneruniform  (für  das 
Jubiläum  zu  Enns),  und  anderen  kleinen  cavalleristischen  Porträts  (Prinz  Albrecht  zu 
Schaumburg-Lippe).  Auch  einige  Pferde  sind  in  Gouache  ganz  brillant  abconterfeit.  Enns 
scheint  für  ihn  ein  dankbarer  Schauplatz  gewesen  zu  sein,  denn  auch  die  alten  Häuser 
des  Städtchens  haben  ihn  viel  beschäftigt.  Das  Hauptstück  seiner  Ausstellung  ist  aber  ein 
grosses,  in  Gouache  ausgeführtes  ,, Gedenkblatt  zur  Erinnerung  an  den  von  Seiner  k.  und  k. 
Apostolischen  Majestät  anlässlich  der  Manöver  in  Jaslo  am  i6.  September  1900  allergnädigst 
erlassenen  Armeebefehl“.  (Auftrag  des  k.  und  k.  Reichskriegsministeriums,  Privatbesitz 
Seiner  Majestät.)  Es  ist  eine  figurenreiche  Scene:  das  Hofzelt  mit  dem  Kaiser  und  seiner 
Suite,  dem  Erzherzog  Rainer,  huldigend  gesenkten  Fahnen  und  einer  glänzenden  Menge 
von  Officieren  und  Mannschaften.  Das  massenhafte  Detail  an  Porträts  und  Ausrüstung  ist 
mit  brillanter  Verve  bewältigt  und  sicher  zusammengefasst.  Wie  gründlich  der  Künstler 
zu  Werke  gegangen,  zeigt  die  lange  Reihe  von  Porträtstudien  in  Aquarell,  die  er  als  Vor- 
arbeiten nach  der  Natur  gemalt  hat.  Es  ist  eine  Galerie  von  militärischen  Zeitgenossen,  die 
ihren  historischen  Wert  hat.  Drei  weitere  Collectivausstellungen  sind  von  Karl  Pippich, 
dem  wiederholt  besprochenen  Maler  der  Stadtbahn-  und  Wienregulirungsarbeiten,  von 
J.  N.  Geller  und  Jehudo  Epstein.  Pippich  bringt  auch  jetzt  sachlich  sehr  interessante 
Viennensia,  wie  die  Freilegung  der  Minoritenkirche,  die  Demolirung  der  Elisabethbrücke, 
Blick  auf  Wien  vom  Liebhartsthal  aus  (Abendbeleuchtung).  Ihm  und  noch  anderen  Wiener 
Vedutenmalern  in  der  Ausstellung  (Graner,  Kopallik)  wäre  nur  zu  empfehlen,  sich  ihr  altes 
Wien  doch  öfter  in  einer  freundlichen  Beleuchtung  anzusehen.  Auch  die  W’iener  Senne 
gehört  ja  unzertrennlich  zu  Altwien.  Geller  widmet  sich  immer  noch  mit  Vorliebe  dem 
Volks-  und  Kinderleben  im  Prater,  das  er  seit  zwei  Jahren  mit  wachsender  Technik  in  sonnen- 
dunstigen oder  staubig-dämmerigen  Gouachebildern  darstellt.  Epstein  endlich  malt  mit 
derber  Faust  Farbenstudien  aus  dem  Süden,  in  denen  das  Letzte  noch  lange  nicht  gesagt  ist. 


548 


Sehr  bemerkenswert  sind  seine  Bleistift-  und  Kohlezeichnungen  aus  Italien.  Auch  unter 
den  Einzelnen  der  Ausstellung  ist  manches  sehr  Bemerkenswerte,  Die  Porträts 
von  Temple,  namentlich  die  mehr  studienartig  behandelten,  das  elegante  Reiterporträt  des 
Kaisers  von  Th.  Ajdukiewicz,  David  Kohns  lebensvolle  Röthelbildnisse  des  Unterrichts- 
ministers und  des  Grafen  Wilczek,  ein  Herrenbildnis  von  Joannowits,  Dann  im  Genre 
gute  Bilder  von  Jungwirth  (vom  Ministerium  erworben),  Schram,  Hedwig  von  Friedländer, 
Homolac,  Egger-Lienz  (Nonne  im  Laubengang,  unter  Sonnenreflexen),  Hessl.  In  der  Land- 
schaft treffliche  Stimmungsbilder  von  Schäffer,  Zoff,  Ribarz,  Tomec,  Fechter,  Hudecek  und 
anderen.  Zwei  Gäste  aus  Brüssel  schliessen  sich  an:  Lucien  Frank  mit  seinen  phantastisch 
gesehenen  Ansichten  aus  Flandern  und  Jules  Potvin  mit  saftigen,  aus  tiefem  Dunkel 
herausgearbeiteten  Innenscenen;  beide  Künstler  hier  schon  bekannt.  Plastik  ist  nicht  viel 
vorhanden.  Hervorragend  die  Marmorbüste  des  Generals  Prinzen  Windischgraetz;  wirksam 
die  polychromirte  Wachsmassengruppe  ,, Tobias“  von  Anselm  Zinsler;  originell  die  plastische 
Idee  Elsa  von  Kalmars,  die  langen,  mannigfach  modulirten  Linien  der  istrianischen  Land- 
schaft als  zwei  ganz  flach  und  linear  behandelte  männliche  Acte,  die  schlafend  hingestreckt 
liegen,  zu  symbolisiren. 

SECKSSION.  Die  XII.  Ausstellung  der  Secession  ist  in  der  Hauptsache  eine  „nordi- 
sche“. Nachdem  die  Vereinigung  ihrem  Publicum  die  bahnbrechenden  Künstler  des 
Westens  vorgeführt,  hat  sie  jetzt  den  skandinavischen,  finnischen,  russischen  Norden 
herangezogen  und  eine  ganze  Reihe  bedeutender  Künstler  hier  zum  erstenmale  ausgestellt. 
Nach  Russland  und  Finnland  hatte  sie  sogar  eigens  zwei  Mitglieder  entsandt,  nähere 
Umschau  zu  halten.  Die  malerische  Note,  die  damit  angeschlagen  wird,  ist  frisch  und 
eigenthümlich,  da  der  Norden  nachgerade  der  Pariser  Schule  entwächst  und  eigene  Farbe 
mit  eigener  Hand  zu  geben  trachtet.  Zu  diesen  Nordländern  sind  noch  eine  schweizerische 
und  eine  niederländische  Gruppe  gesellt;  die  Plastik  ist  international.  Gleich  beim  Eintritte 
fällt  der  Blick  auf  die  Wand  der  Schweizer.  Ihr  Mittelstück  ist  das  grosse  Bild:  ,,Der  Aus- 
erwählte“ von  Ferdinand  Hodler  (Genf),  das  viel  Rumor  erregte,  doch  bald  in  Privatbesitz 
überging.  Es  ist  ein  Andachtsbild  ganz  modernen  Wesens,  modern  auch  in  der  Art,  wie  es 
in  einer  frühchristlichen  Längstvergangenheit  schöpft.  Man  muss  an  byzantinische  Mosaiken 
und  an  die  Wandmalereien  der  Katakomben  denken,  deren  feierlich-intimer  Stilgehalt  hier 
mit  den  Mitteln  von  heute  erstrebt  wird.  Wenn  man  von  Neuromantisch  und  Neurenaissance 
reden  kann,  ist  auch  neuarchaisch  zulässig,  wenn  nur  der  Künstler  die  Stimmung  wieder 
zu  befehligen  weiss.  Dazu  gehört  eine  aufregende,  beunruhigende  und  doch  gewinnende 
Persönlichkeit,  wie  Hodler.  Seine  sechs  lichten  Engel,  die  sich  zu  dem  nackten  Knäblein 
herablassen,  das  vor  einem  kürzlich  gepflanzten  Bäumchen  kniet,  diese  in  senkrechtem 
Niederschweben  plötzlich  stille  haltenden  Gestalten  haben  einen  durchaus  transcenden- 
talen  Habitus  und  sind  dennoch  Kinder  einer  realistisch  genährten  Zeit.  Ihre  Typen  sind 
von  heute,  ihr  Lineament,  die  Anordnung  des  sechsmal  wechselnden  Faltenwurfes  dieser 
sechs  weissen  Mäntel,  die  bis  auf  den  Boden  niederreichen,  sind  Variationen  im  Sinne 
eines  kunstgeschichtlich  vielerfahrenen  Feinschmeckers.  Aber  eines  naiven  zugleich,  wie 
denn  die  Moderne  wundersam  genug  bewiesen  hat,  dass  es  Culturepochen  gibt,  in  denen 
hohe  Bildung  und  Einfalt  zwei  Seiten  des  nämlichen  Wesens  sind.  Auch  bei  Gustave 
Moreau  und  Burne-Jones  kann  man  diese  Art  von  Schwebezustand  beobachten,  diese 
Gewichtsgleichheit  von  Gestalt  und  Luft,  die  den  reinen  Willen  als  ausreichende  Kraft- 
maschine voraussetzen  lässt.  Der  Stil  des  Bildes  ist  übrigens  ganz  freskenhaft,  so  wie  der 
des  zweiten  Hodler’schen  Bildes  (,, Frühling“)  ganz  glasfenstermässig.  Es  fehlt  augen- 
scheinlich an  Aufträgen  für  die  Techniken,  die  dem  Künstler  im  Blute  liegen,  und  in  diesen 
Bildern  träumt  er  davon.  Es  ist  interessant,  auch  sein  Porträt  kennen  zu  lernen,  von  Cuno 
Amiet,  der  übrigens  noch  zwei  treffliche  Bilder  hier  hat.  ,,Der  Kranke“  ist  eine  tiefe 
schwermüthige  Harmonie  von  Baumlandschaft  und  gemusterten  Kleiderstoffen  und  mitten 
drin  als  hellster  (!)  Fleck  das  bleiche  Gesicht  des  Leidenden.  Das  alles  ist  mit  einem 
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eigenen  freudlosen  Schweigen  der  Farben  gegeben.  Dagegen  jubelt  es  hell  auf  in  „Mutter 
und  Kind“ : Sonnenschein  auf  einem  Rosakleid,  auf  rosigem  Fleisch  und  einer  weiten 
grünen  Wiese  voll  goldgelber  Butterblumen,  alles  breit  und  fliessend  hingegossen.  Der 
dritte  Schweizer,  Alexander  Perrier,  ist  im  Gegentheil  scharf  und  spitz.  Er  geht  bis  in  das 
Einzelne  der  Tannennadeln,  und  in  Kleid  und  Haar  eines  seltsam  gestimmten  Frauen- 
bildnisses bis  in  den  einzelnen  Faden.  An  der  Spitze  der  schwedischen  Künstler  steht 
Prinz  Eugen  von  Schweden  mit  zweien  der  drei  Landschaften,  die  er  auf  der  Welt- 
ausstellung gehabt.  Das  ,,Alte  Schloss“  mit  seinem  rothen  Dach  in  sommerlichem  Grün 
und  „Die  Wolke“,  eine  jener  Wolken,  die  er  zu  lieben  scheint  und  die  sich  wie  Spinnen- 
gewebe mit  langen  Fäden  durch  das  Blau  ausspinnen.  Der  Schnee  ist  natürlich  bei  den 
Schweden  ein  Lieblingsstoff.  Sie  malen  selbst  seine  kühnsten  Phänomene,  die  schon 
schneewidrig  scheinen.  So  Fjaestad  unberührten  Schnee  in  breiten  Flächen,  die  unter  dem 
Monde  ganz  fliesspapiergrau  werden  können,  vorne  aber  förmlich  glitzern.  Er  malt  auch 
den  Reif,  im  äussersten  Weiss-in-Weiss,  in  Stalaktitenhaften  Gestaltungen,  die  mit  ver- 
blüffender Einfachheit  hingemalt  sind.  Bruno  Liljefors,  der  Thier-  und  Schneemaler,  hat 
ein  sehr  grosses  Bild:  ,, Eidervögelstrich“.  Einen  ganzen  Schwarm  blendend  weisser,  rosig 
angehauchter  Flaumenknäuel  mit  Schnäbeln  und  Flügeln,  die  über  eine  hartgrüne  Meeres- 
woge hinflattern.  Dieses  Flattern  selbst  ist  durch  undeutlichen,  verwischten  Vortrag  der 
Flügel  fast  täuschend  wiedergegeben.  In  einer  norwegischen  Ecke  sind  treffliche  Sachen 
von  Werenskiold,  Krohg  und  die  ängstigende  ,, Angst“  von  Edvard  Munch.  Eine  Anzahl 
Leute,  die  Angst  haben  und  deren  Angst  sich  gleichsam  in  die  Aussenwelt  projicirt,  so 
dass  sie  Himmel,  Wasser  und  Erde  bunt  durcheinander  wirbeln  sehen.  Ein  coloristisch- 
symbolisches  Phantasiestück,  das  niemand  zu  unterschreiben  braucht.  Unter  den  finnischen 
Künstlern  sieht  man  verschiedenste  Observanzen.  Albert  Edelfelt,  bekanntlich  immerzu 
der  Pariser  der  Siebziger-Jahre,  discreter  Naturalist,  feiner  Auflöser  der  Contraste.  Jaerne- 
felt,  gleichfalls  noch  Culturmensch  älterer  Art.  Axel  Gallen  dagegen  enfant  terrible,  in  der 
Wildnis  hausender  Finne,  der  sein  Paris  gründlich  vergessen  hat.  Im  Jahre  1891  malte  er 
noch  Weib  und  Kind  mit  flaumiger,  frisierter  Eleganz,  später  seine  Winterbilder  von  den 
Imatrafällen  mit  wachsender  Freiheit,  bis  zur  wahren  Explosion  von  zerstiebendem  und 
zerstäubendem  Weiss.  Dazwischen  den  Schauspieler Rittner,  eigentlich  ziemlich  akademisch, 
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trotz  der  blauen  Spirale  von  Cigarrendampf,  die  wohl  seine  ,, Secession“  andeuten  soll. 
Dann  aber  kommen  seine  urwüchsigen  Naturbilder  (,,Der  Specht“  und  anderes),  wo  alles 
knistert  und  knackt  vor  Frische.  Und  schliesslich  die  decorativen  Scenen  aus  dem  National- 
epos Kalewala,  wo  sich  alles  schon  ins  Lappländische  zu  stilisiren  scheint,  barbarisch- 
märchenhaft und  dabei  beschränkt-phantastisch.  Der  malerische  Gehalt  dieser  Scenen  ist 
jedenfalls  gering,  die  Stimmung  ist  mehr  in  den  Stil  und  in  die  ungeschliffene  Epik  gelegt. 
Auch  bei  den  Russen  kommt  jetzt  der  nationale  Zug  stärker  zum  Durchbruch,  als  zur 
Repin-Zeit.  Am  meisten  freilich  im  Kunstgewerbe,  das  seit  dem  Hungerjahre  i8gi  aus 
dem  Volke  herausgeholt  und  in  das  Volk  hineingetragen  wurde.  Die  Zarin  und  die  Gross- 
fürstinnen nehmen  sich  der  Sache  an.  Die  Damen  Polenow,  Jakuntschikow  und  Mamontow 
errichteten  auf  dem  Lande  bei  Moskau  und  im  Dorfe  Solomenka  Schulen,  wo  die 
Bäuerinnen  altrussische  Stickereien  und  die  Burschen  das  Schnitzen  lernten.  Man  sammelte 
alte  hölzerne  Salzfässer  und  dergleichen  Reliquien  der  Volkskunst.  Man  warf  sich 
auf  die  nationale  Keramik  und  entwickelte  sie  bis  zu  der  Stufe,  die  in  der  Ausstellung 
durch  die  Kamine,  Waschtisch-Rückwände  und  Potterien  von  Golowin  und  Wrubel 
bezeichnet  sind.  Diese  prächtigen,  schon  mehr  als  halbasiatischen  Arbeiten  mit  ihrer 
pikant  barbarischen  Decoration  und  dem  prächtigen  Metallglanz  sind  mit  nichts 
Westlichem  zu  vergleichen.  Das  Kaufhaus  Mamontow  in  Moskau  hat  hier  viele 
solche  Sachen,  aber  auch  Holzschnitzereien  ausgestellt.  Die  junge  Malerei  gruppirt 
sich  um  die  Kunstzeitschrift  ,,Mir  Iskustva“  (Welt  der  Erfindung),  die  auch  Ausstellungen 
veranstaltet.  Manches  von  diesem  Material  ist  hieher  gelangt.  Trefflich  im  sinnigen 
Ausdruck  und  der  schlichten  lebendigen  Malweise  ist  Boris  Kustodiews  Porträt  des 
Malers  Bilibin.  Überraschend  Johann  Kalmykows  Bild:  „Nach  der  Parade“,  wo  ein  ver- 
wischender Vortrag  ein  im  Verschwinden  begriffenes  Publicum  eigenthümlich  charakteri- 
sirt;  die  Richtung  Raffaelli  hat  ihn  beeinflusst.  Konstantin  Korowin  hat  aus  sibirischen 
Landschaften  einen  ganzen  Fries  zusammengestellt,  wobei  eine  photographisch  genaue 
Naturbeobachtung  die  Stilisirung  durch  eine  auf  zwei  oder  drei  Töne  zurückgeführte 
Farbe  nicht  ausschliesst.  Rylow,  Purwit,  Somow  treiben  Stimmungslandschaft,  Röhrich  ist 
mehr  für  das  Sagen-  und  Märchenhafte,  Pasternak  malt  Lampenlicht  in  älterer  Weise, 
Nesterow  bringt  Heiliges  in  zierlicher  Aquarellirung.  Ein  ganzes  Kabinet  ist  ferner  Jan 
Toorop  eingeräumt,  der  hier  seine  ganze  Kunst  zum  Rathen  aufgibt.  Mehrere  grosse 
Räthselscenen  sind  so  mystagogisch  wie  je.  Dazu  kommen  pointillistische  Malereien, 
Figurales  und  Strandbilder  in  den  hellsten  grüngoldigen  und  rosigvioletten  Farben,  wobei 
übrigens  erinnert  sein  mag,  dass  Toorop  schon  vor  Rysselberghe  die  Punktmanier  pflegte. 
Und  daneben  bringt  dieser  sensitive  Zeichner  die  edelsten  Köpfe  (,, Engländerin“)  und 
porträtirt  ,,Drei  Töchter“  als  Triptychon  mit  der  feinsten,  luftigsten  Farbenstimmung, 
ohne  irgend  ein  ,,puzzle“  als  Gewürz,  Schliesslich  sind  zwei  ganz  meisterhafte  Bilder  von 
A.  Baertsoen  zu  rühmen:  ,,Alte  Häuser  am  Fluss“  und  ,, Transportschiffe  im  Schnee“. 
Sie  sind  in  seiner  dunstigen,  verwaschenden  Breite  gleichsam  in  einem  Tone  hingesetzt, 
der  aber  eine  grosse  Mannigfaltigkeit  von  Tönen  umfasst.  Die  Natur  ist  in  ihren  lauschigsten 
Stunden  beobachtet.  Die  plastische  Ausschmückung  der  Ausstellung  ist  grösstentheils 
mit  Werken  von  Hermann  Hahn  (München)  besorgt,  der  hier  Beifall  und  Käufer 
gefunden  hat. 

JUBILÄUMSAUSSTELLUNG  DER  PHOTOGRAPHISCHEN  GE- 
SELLSCHAFT. Im  Hause  der  k.  k.  Graphischen  Lehr-  und  Versuchsanstalt  hat 
die  Wiener  Photographische  Gesellschaft  zur  Feier  ihres  vierzigjährigen  Bestandes  eine 
höchst  interessante  und  lehrreiche  Ausstellung  veranstaltet.  Sie  zählt  gegen  700  Nummern 
und  ist  stark  besucht.  Unterrichtsminister  Ritter  von  Hartei  eröffnete  sie  in  Person  und 
gab  in  gehaltvoller  Rede  eine  Skizze  der  photographischen  Bewegung  in  Wien.  In  der 
That  ist  Wien  eine  Hauptstadt  der  Photographie.  Ein  Jahr  nachdem  Daguerre  in  Paris 
seine  Erfindung  auszuüben  begann  — die  Ausstellung  enthält  auch  eine  seiner  Original- 


551 


Cameras  vom  Jahre  1839  mit  seinem  Siegel  auf  der  Etikette  — berechnete  Prof.  Josef 
Petzwal  in  Wien  das  noch  jetzt  gütige  Porträtobjectiv.  (Sein  Denkmal  wurde  diesen 
Herbst  unter  den  Arcaden  der  Universität  enthüllt.)  Dieses  erste  Doppelobjectiv  (mit  Baum- 
schraube und  Pappendeckelcamera)  vom  Jahre  1840,  von  Friedrich  Voigtländer  ausgeführt, 
ist  in  der  Ausstellung  Zusehen.  Dabei  andere  Voigtländer’sche  Apparate  aus  den  Vierziger- 
Jahren,  die  überhaupt  erfindungsreich  genug  waren.  Prof.  Berres  erfand  schon  1841  die  Photo- 
gravüre durch  Ätzen  von  Daguerreotypplatten,Dr.  Natterer  machte  1841  seine  Versuche  mit 
Chlorjod  bei  Momentaufnahmen.  In  die  Fünfziger-Jahre  fallen  die  Anwendungen  des 
Auer’schen  Naturselbstdruckes  und  die  mancherlei  wichtigen  Entdeckungen  des  hoch- 
begabten  Paul  Pretsch,  dessen  Schüler  sich  in  Europa  verbreiteten  (Jos.  Leipold  kam 
sogar  nach  Lissabon),  auf  dem  Gebiete  der  Photogalvanographie  (1854),  Heliogravüre 
(1856)  u.  s.  w.  Die  ersten  Zinkhochätzungen  (Phototypien)  von  Angerer  und  Göschl  gehen 
bis  1861  zurück,  in  die  Achtziger-Jahre  die  ersten  Heliogravüren  von  Karel  Klic.  So  geht 
die  Kette  von  Erfindungen  durch  alle  die  Jahrzehnte  fort.  Auch  die  Amateurs  betheiligten 
sich  an  der  Forschung  schon  bei  der  Begründung  der  Gesellschaft.  F.  X.  Adler  in  Penzing 
machte  damals  schon  directe  Photographien  auf  Glas;  auch  Achilles  von  Melingo  macht 
sich  geltend.  Von  der  ersten  photographischen  Ausstellung  (London  1862)  stellt  Ludwig 
Angerer  seine  eigenen  Aufnahmen  aus.  So  ist  der  historische  Theil  der  Jubelausstellung 
ungewöhnlich  interessant.  Dazu  kommt  aber  auch  mancherlei  persönliches  und  geschicht- 
liches, ja  archivalisches  Interesse.  So  sind  die  zahlreichen  Photographien  des  Kaisers,  der 
Kaiserin  und  der  kaiserlichen  Familie  in  allen  Lebensaltern  und  Techniken  ohne  Zweifel  ein 
unschätzbares  Quellenmaterial.  Man  erinnere  sich  nur,  wie  Prof.  Zarhcke,  der  Fachmann 
der  Goethe-Bildnisse,  sich  nach  einer  einzigen  Photographie  Goethes  sehnt.  Die  Reihe 
der  Kaiserporträts  geht  bis  zu  den  photoplastischen  Aufnahmen,  deren  erste,  die  ,, photo- 
keramische“,  in  den  Sechziger- Jahren  mittels  des  Einstaubverfahrens  von  Julius  Leth 
gemacht  wurde  (das  Duplicat  befindet  sich  im  Grundsteine  des  Österreichischen  Museums 
für  Kunst  und  Industrie),  während  die  jüngste  Reliefphotographie  von  Karl  Pietzner 
herrührt.  Sehr  umfangreich  ist  die  Schaustellung  der  modernen  Verfahren,  namentlich 
auch  der  vervielfältigenden.  Die  k.  k.  Hof-  und  Staatsdruckerei,  die  k.  k.  graphische  Lehr- 
und  Versuchsanstalt,  die  Anstalten  Angerer  und  Göschl,  Blechinger  und  Leykauf,  Löwy 
und  andere  entrollen  dieses  ganze  buntbewegte  Treiben.  Die  farbige  Heliogravüre,  der 
Drei-  und  Mehrfarbendruck  (die  Nachbildungen  Segantini’scher  Bilder  zu  dem  von  der 
Regierung  herausgegebenen  Sengantini-Werke  besonders  gelungen),  die  Autotypie  wurden 
in  lehrreicher  Weise  vorgeführt,  letztere  auch  in  Collectionen  von  transparent  auf- 
gestellten, mit  Lupen  versehenen  Rastern.  Von  den  Leistungen  des  modernen  Com- 
binationsdruckes  (Lichtdruck  mit  Chromolithographie  oder  Chromoalgraphie),  des 
Gummidruckes,  der  Pigmentdrucke  etc.  sieht  man  die  vollkommensten  Proben.  Auch  die 
Amateurs  (Barone  Nathaniel  und  Albert  Rothschild,  Philipp  v.  Schoeller,  Josef  Becks 
zahlreiche  Diapositive  und  andere)  ernteten  Lorbeeren.  Eine  besondere  Stelle  unter  ihnen 
nahm  Graf  Hans  Wilczek  sen.  ein,  dessen  Arbeiten  von  der  Polarexpedition  des  Jahres  1872 
(nasse  Collodiumaufnahmen  und  Tannin-Trockenverfahren)  sammt  dem  hirschledernen 
Entwickelungszelte  lebhaftes  Interesse  erregten. 

"PRANZ  MATSCH.  Dieser  verdienstvolle  Künstler  ist  nunmehr  aus  dem  Lehr- 
■A»  verbände  der  Kunstgewerbeschule  des  Österreichischen  Museums  geschieden.  Sein 
Wirken  auf  dem  Gebiete  der  decorativen  Malerei  war  erfolgreich  und  hinterlässt  dauernde 
Spuren.  Seine  Vertrautheit  mit  der  Antike  und  ein  lebhafter  coloristischer  Zug,  in 
dem  noch  Makart’sche  Farbenfreude  nachlebte,  theilten  sich  seinen  Schülern  mit  und 
gaben  dem  Streben  seiner  Schule  einen  vornehmen  Charakter,  eine  Richtung  auf  das 
Höhere.  Dazu  kam  sein  universelles  Wesen,  das  auf  Gesammtkunst  hinarbeitete.  Archi- 
tektur, Plastik,  Malerei  gesellten  sich  bei  ihm  zur  Hervorbringung  von  Werken,  wie  die 
Dumba’sche  Saalausstattung,  die  wir  seinerzeit  eingehend  gewürdigt  haben.  Er  hat  in  der 
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Wiener  Interieurkunst  eine  ganz  persönliche,  glänzende  Note  angeschlagen.  In  den  Schul- 
ausstellungen war  sein  Bereich  stets  einer  der  belebtesten  und  an  positiven  Ergebnissen 
reichsten.  In  den  letzten  Jahren  erregten  einzelne  bedeutende  Leistungen  seiner  Schule 
auch  die  Aufmerksamkeit  des  grossen  Publicums.  Er  hat  die  Phantasie  eines  Theiles  des 
Nachwuchses  kräftig  angeregt  und  durch  intensive  technische  Schulung  seine  Ausdrucks- 
fähigkeit gesteigert.  Sein  Name  bleibt  mit  einer  der  Hauptrichtungen  des  Wiener  Kunst- 
gewerbes verknüpft. 


KLEINE  NACHRICHTEN.^ 

Zu  UNSEREN  ARCHITEKTONISCHEN  UND  KUNSTGEWERB- 
LICHEN ABBILDUNGEN  AUS  HOLLAND.  Dem  Kunstschriftsteller 
Herrn  J.  H.  de  Groot  in  Amsterdam  verdanken  wir  eine  Anzahl  interessanter  Reproduc- 
tionen  moderner  Architekturen  und  kunstgewerblicher  Objecte  verschiedener  Art,  die  wir 
hier  zum  Abdrucke  bringen.  Einem  ausführlichen  Berichte  über  die  Tendenzen  der 
modernen  Richtung,  den  Herr  de  Groot  beizufügen  die  Güte  hatte,  und  aus  welchem 
hervorgeht,  dass  diese  Bewegung  auch  in  Holland  immer  weiter  um  sich  greift, 
entnehmen  wir  Folgendes:  Obwohl  vollkommen  im  Banne  jener  Bestrebungen  auf 
dem  Gebiete  der  Architektur  und  des  Kunstgewerbes,  welche  in  allen  übrigen  Cultur- 
ländern  massgebend  sind,  hat  Holland  aus  den  localen  Bedingungen  und  Anregungen 
heraus  in  den  letzten  Jahren  doch  so  Manches  geschaffen,  das  eigenartig  genug  ist,  um 
ein  ganz  specielles  Interesse  für  sich  in  Anspruch  zu  nehmen.  In  der  Architektur  hat 
Holland  zwei  Hauptaufgaben.  Die  eine  besteht  darin,  den  modernen  Erfordernissen  der 
Handelswelt  Rechnung  zu  tragen,  die  andere  hat  die  Entwicklung  des  Wohn-  und  Familien- 
hauses zum  Ziele.  In  bezeichnender  Weise  sind  die  Bautendenzen  auf  diesen  beiden 
Gebieten  ganz  verschiedener  Art.  Im  Bau  der  grossen  Lager-  und  Kaufhäuser  zeigt  sich 
eine  von  localen  Einwirkungen  fast  völlig  freie  Weltkunst,  der  selbst  amerikanische  Züge 
nicht  fremd  sind,  wie  wir  es  zum  Beispiel  an  dem  Gebäude  des  Verbandes  der  Dia- 
mantenarbeiter in  Amsterdam  von  H.  P.  Berlage  wahrnehmen  können,  das  bei  aller 
Einfachheit  eines  modern-monumentalen  Charakters  nicht  entbehrt.  Anders  verhält  es 
sich  in  jenen  Fällen,  wo  der  Architekt  auf  das  Familienleben  mit  seinen  Ansprüchen  auf 
Comfort,  Abgeschlossenheit,  individuelle  Neigungen  u.  s.  w.  Rechnung  zu  tragen  hat. 
Hier  knüpft  der  holländische  Architekt  an  den  modernen  englischen  Cottage-Stil  an. 
Die  Auffassung  des  Hauses  als  einer  in  sich  abgeschlossenen  künstlerisch  durch- 
gebildeten Individualität,  deren  Charakter  sich  nicht  nach  irgend  welchem  stilistischen 
Schema  aus  vergangenen  Kunstperioden  entwickelt,  sondern  aus  der  Form,  Grösse,  Anzahl 
und  Gruppirung  der  Innenräume  hervorgeht,  hat  auch  hier  grundstürzende  Umwandlungen 
zur  Folge  gehabt.  Auch  hier  erfolgt  mit  strenger  Consequenz  die  Belichtung  der  Räume 
nicht  nach  Egalitäts-Erfordernissen  der  Facade,  sondern  ganz  nach  Bestimmung,  Vortheil 
und  Bedürfnis  des  Innenraumes.  Grosse  Fenster,  wo  helle  luftige  Räume  erwünscht  sind, 
kleinere,  wo  es  sich  mehr  um  Schutz  und  Abschliessung  gegen  aussen  handelt.  Eigentliche 
Facadenbildungen  nur  bei  Häuserfluchten  in  Strassen,  beim  freistehenden,  von  Garten- 
anlagen umgebenen  Familienhause  dagegen  eine  gleichmässige  künstlerische  Begünstigung 
nach  allen  Seiten.  So  präsentiren  sich  zum  Beispiel  die  Landhäuser  des  Architekten 
J.  Stuyt  in  Helmond  und  Overven,  und  anderseits  die  Wohnhäuser  desselben  Architekten 
bei  Haarlem,  sowie  jene  von  Eduard  Cuypers  in  Amsterdam. 

So  wie  sich  in  der  Architektur  der  englische  und  holländische  Einfluss,  welch  letzterer 
wieder  einen  unleugbaren  Zusammenhang  mit  deutschem  Wesen  aufweist,  die  Wage 
halten,  so  auch  die  Form  und  Construction  der  Möbel.  Wenn  hier  etwas  Eigenartiges 
hervorgehoben  werden  soll,  so  ist  es  die  Abneigung  gegen  das  Extreme,  allzu  Ungewohnte 
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und  Bizarre.  Ein  Zug  bürgerlicher  Schlichtheit,  dem  die  Behäbigkeit  und  gediegene 
Solidität  nicht  mangelt,  charakterisirt  die  Mehrzahl  der  Neuschöpfungen  auf  diesem 
Gebiete. 

Was  die  Buchillustration  betrifft,  so  haben  auch  hier  Morris’  Grundsätze  allmählich 
Fuss  gefasst.  Die  Auffassung,  dass  Typendruck  und  Illustration  ein  einheitliches  künstleri- 
sches Bild  geben  müssen,  übt  auch  hier  auf  die  Durchführung  der  Illustrationen  einen 
bestimmenden  Einfluss.  So  hat  sich  J.  L.  M.  Lauweriks  nach  bekannten  Vorbildern, 
sowohl  in  England  wie  in  Deutschland,  eine  silhouettenartig  wirkende  Darstellungsweise 
mit  Hinweglassung  aller  Halbtöne  zurecht  gelegt,  die  an  Tiefe  des  Tones  und  Schärfe 
der  Contour  mit  den  Drucklettern  auf  gleicher  Stufe  stehen.  Dass  eine  derartige 
Beschränkung  der  Ausdrucksmöglichkeiten  wohl  im  einzelnen  Falle  willkommen  sein 
kann,  keineswegs  aber  als  allgemeines  Gesetz  einer  modernen  Illustrationstechnik 
angesehen  werden  soll,  ist  selbstverständlich. 

Wie  das  europäisirte  Japanerthum  auf  dem  Gebiete  der  Metallarbeit  verwertet 
wird,  zeigt  der  Abguss  einer  getriebenen  Schüssel  von  F.  Zwollo. 

Unter  den  verschiedenen  Techniken  für  Flächenverzierung,  namentlich  auf  dem 
Gebiete  der  Textil-  und  Lederindustrie  hat  auch  in  Holland  in  den  letzten  Jahren  das 
Batikiren  Eingang  gefunden.  Dieses  ursprünglich  hauptsächlich  in  Ostindien  geübte  Ver- 
fahren, für  welches  Lion  Cachet  die  Aufmerksamkeit  zu  erwecken  verstanden  hat,  beruht 
bekanntlich  der  Hauptsache  nach  darauf,  dass  die  zu  verzierende  Fläche  an  bestimmten 
Stellen  durch  Auftrag  einer  schützenden  Wachsschichte  oder  eines  anderen  Deckmittels 
vor  den  Einwirkungen  eines  Farbstoffes  bewahrt  wird,  welchem  man  das  betreffende 
Object  aussetzt.  Nach  Entfernung  der  deckenden  Schichte  kommt  das  beabsichtigte 
Muster  in  verschwommenen  Contouren  zum  Vorschein.  Indem  man  diesen  Process  in  der 
Weise  mehrmals  wiederholen  kann,  dass  jedesmal  andere  Stellen  der  Einwirkung 
wechselnder  Farben  ausgesetzt  werden,  lassen  sich  auch  mehrfarbige  Muster  hersteilen. 
Durch  Krakelirung  des  aufgetragenen  Deckmittels  kann  man  ferner  auf  dem  naturfarbigen 
Grunde  Muster  in  der  Art  von  Marmorirungen  erzeugen.  Batikarbeiten  werden  besonders 
in  Haag  von  Thorn-Prikker  ausgeführt.  Als  Beispiele  mögen  hier  eine  batikirte  Gardine, 
sowie  einige  Bucheinbände  in  Leder  von  Ch.  Lebeau  und  Frau  Baars  dienen. 

Bereits  auf  der  Pariser  Weltausstellung  des  vergangenen  Jahres  hatte  man 
Gelegenheit,  Hollands  prächtige  und  eigenartige  Thon-  und  Porzellanindustrie  kennen  zu 
lernen.  Es  waren  verschiedene  Richtungen,  die  man  hier  zu  sehen  bekam.  Die  alte  Delfter 
Blaumalerei  war  durch  Thooft  und  Labouchere  vertreten.  Eine  Anzahl  anderer  Fabriken 
hatte  mit  der  Fortsetzung  des  älteren  Rozenburger  Genres  anerkennenswerte  Erfolge 
erzielt.  Es  waren  dies  jene  Töpfereien,  die  sich  durch  ihre  tiefen,  satten  und  äusserst 
harmonisch  gestimmten  Farbentöne,  über  welchen  eine  Schichte  scharf  glänzender  Blei- 
glasur lag,  auszeichneten.  Dem  künstlerischen  Leiter  der  berühmten  Rozenburger  Fabrik 
in  Haag  Juriaan  Kok  war  es  aber  gelungen,  ein  ebenso  originelles  als  gefälliges  Genre  auf 
den  Markt  zu  bringen,  dessen  Eigenart  allgemein  Beifall  gefunden  hat.  Diese  neue  Gattung 
besteht  in  einem  sehr  dünnwandigen  ungemein  leichten  Weichporzellan  von  elfenbein- 
gelber Farbe,  auf  dem  sich  eine  bunte  japanisirende  Ornamentirung  ausbreitet,  in  der 
bestimmte  Töne,  wie  Grün,  Gelb,  Violett,  vorherrschend  sind.  Die  bei  geringer  Tempera- 
tur zu  brennende  weiche  Masse  ermöglicht  die  Anwendung  von  Unterglasurmalerei.  Die 
originelle  Formengebung  beruht  auf  dem  Principe  der  Entwicklung  aller  jener  Gefäss- 
theile,  die  man  sonst  eigens  anzusetzen  pflegt,  aus  der  Hauptform,  so  dass  Henkel, 
Ausgussrohre,  Deckel  u.  s.  w.  sich  auf  dem  Wege  des  Überleitens  weich  und  geschmeidig 
aus  dem  Gefässkörper  entwickeln. 
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MITTHEILUNGEN  AUS  DEM  K.  K.  ÖSTER- 
REICHISCHEN MUSEUM  Sfr 

SEINE  MAJESTÄT  DER  KAISER  hat  am  I7.d.  M.  nachmittags  um  1/2 1 Uhr 
die  Winterausstellung  im  Österreichischen  Museum  besichtigt.  Der  Kaiser  fuhr  in 
Begleitung  des  Majors  Freiherrn  v.  Apor  beim  Hauptportale  vor  und  wurde  vom  Director 
Hofrath  von  Scala  mit  dem  Vicedirector  Regierungsrath  Dr.  Leisching,  den  Custoden 
Folnesics,  Regierungsrath  Ritter  und  Dr.  Dreger,  dem  Custosadjuncten  Dr.  Schestag, 
Amanuensis  Dr.  v.  Schönbach,  Professor  Hammel  und  Dr.Minkus  ehrfurchtsvollst  begrüsst. 

Der  Rundgang  wurde  mit  der  Exposition  Klinkosch  begonnen.  Der  Kaiser  sprach 
sich  über  die  Ausstellung  Klinkoschs  sehr  anerkennend  aus  und  wendete  sich  dann  den 
Objecten  des  Silberschmiedes  A.  Pollak  in  Prag  und  der  Keramiker  Riessner,  Stell- 
macher und  Kessler  in  Teplitz  zu.  Seine  Majestät  bemerkte,  dass  die  Betheiligung  der 
Industriestätten  ausserhalb  Wiens  an  der  Ausstellung  erfreulich  sei.  Der  Vertreter  der 
Firma  Martin  Gerlach  und  Cie.  erklärte  Seiner  Majestät  den  Zweck  der  von  dieser  Firma 
exponirten  Jugendbücher,  für  deren  Herstellung  eine  Anzahl  hervorragender  Illustratoren 
thätig  sei.  Auch  die  vom  Director  Koch  der  Gablonzer  Fachschule  exponirten  Schul- 
arbeiten erregten  das  Interesse  des  Kaisers,  der  sich  beim  Director  der  Schule  über  die 
Verhältnisse  der  Anstalt  informirte.  Im  Saale  VIII  besichtigte  Seine  Majestät  die  grossen 
von  Portois  und  Fix  exponirten  Theilräume  eines  Speise-,  sowie  eines  Empfangsraumes, 
für  das  Dreher’sche  Schloss  in  Schwechat  bestimmt,  und  gab  seiner  Befriedigung  über 
diese  gelungene  Leistung  Ausdruck.  Auch  die  Musikinstrumente  Ehrbars  belobte  der 
Kaiser  und  wandte  sich  hierauf  den  Teppichen  der  Firma  Haas  und  Söhne  zu.  Die  von 
dieser  Firma  exponirten  Knüpfteppiche  sind  diesmal  vorwiegend  nach  Entwürfen  von  Otto 
Eckmann  ausgeführt,  die  ein  neues  wertvolles  Genre  inauguriren.  Der  Kaiser  hat  sich  über 
die  Exposition  dieser  Erzeugnisse  in  anerkennender  Weise  ausgesprochen. 

Auch  die  Teppiche  des  Hauses  J.  Ginzkey,  nach  den  Zeichnungen  von  Christiansen, 
sowie  die  Teppiche  und  Möbelstoffe  nach  Professor  Moser  von  A.  Backhausen  und  Söhne 
fanden  die  kaiserliche  Anerkennung.  Mit  einer  Reihe  gelungener  Bronzen  hat  sich  die 
Kunsterzgiesserei  Krupp  an  der  Ausstellung  betheiligt.  Vasen,  Studienköpfe,  Statuetten, 
Beleuchtungskörper  und  anderes  legen  Zeugnis  ab  für  die  künstlerische  Höhe,  auf 
welcher  die  Krupp’schen  Erzeugnisse  stehen,  die  der  Kaiser  eingehender  Besichtigung 
unterzog,  worauf  er  dem  anwesenden  Leiter  der  Kunsterzgiesserei,  Herrn  Jurnitschek, 
seine  besondere  Anerkennung  zollte.  Namentlich  gefielen  dem  Monarchen  die  Hubertus- 
Statuette  von  Rathausky  und  der  weibliche  Studienkopf  von  Lax. 

Im  Säulenhofe  wurden  weiters  die  Interieurs  von  Julius  und  Josef  Herrmann 
besichtigt.  Der  Kaiser  nahm  die  von  der  Firma  ausgestellten,  von  O.  Prutscher  ent- 
worfenen drei  Interieurs  in  Augenschein:  ein  Herrenzimmer  in  Eichen,  roth  gebeizt 
und  politirt  mit  Kupfer  getriebenen  Ornamenten,  ein  Theezimmer  und  einen  Vorraum 
in  Fichtenholz,  in  Blau  abgetönt.  Der  Kaiser  besichtigte  alle  drei  Räume  sehr  eingehend 
und  fand  namentlich  das  Theezimmer  sehr  schön.  Auch  die  Details  der  Ausführung  und 
speciell  die  Mannigfaltigkeit  der  zur  Verarbeitung  gelangten  Holzgattungen  nahmen  das 
Interesse  Seiner  Majestät  in  Anspruch. 

Sodann  besichtigte  der  Kaiser  die  Interieurs  von  A.  Pospischil  (Architekt  Franz 
Baron  Kraus),  die  Möbel  von  H.  Irmler  und  das  Speisezimmer  des  Herrn  A.  Ungethüm, 
das  er  als  ,,sehr  modern“  bezeichnete. 

Bei  der  Ausstellung  der  Firma  Ernst  Wahliss  äusserte  der  Kaiser  über  die  in  der 
neuen  Scharffeuer-Emailtechnik  decorirten  Porzellanvasen  sein  besonderes  Wohlgefallen. 

Nach  Besichtigung  einer  Anzahl  von  Terracotten  der  Firma  Goldscheider  begab 
sich  Seine  Majestät  in  das  erste  Stockwerk  und  begann  den  Rundgang  mit  dem  Interieur 
der  Firma  S.  Deutsch  und  Co.  in  Brünn,  einem  geschmackvollen  Herrenzimmer,  in 
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welchem  sich  das  von  Professor  Pirchan  in  Brünn  gemalte  Bild  des  Statthalters  Grafen 
Zierotin  befindet,  das  die  Aufmerksamkeit  des  Kaisers  erregte. 

Die  Holzbehandlung  im  Spitzer’schen  Raume  fand  der  Kaiser  wirkungsvoll  und 
wendete  auch  den  daselbst  ausgestellten  Stickereien  der  Singer-Manufacturing  Cie.  sein 
Interesse  zu.  Als  eine  der  gelungensten  Leistungen  in  dieser  Ausstellung  bezeichnete 
der  Kaiser  das  hierauf  in  Augenschein  genommene,  für  die  Londoner  Ausstellung 
bestimmte  Speisezimmer  von  Portois  und  Fix.  ,,Mit  dieser  vorzüglichen  Arbeit“,  meinte 
Seine  Majestät,  nachdem  er  die  Details  prüfend  besehen  hatte,  „können  wir  uns  schon 
in  England  sehen  lassen!“. 

Mit  lebhaftem  Interesse  besichtigte  Seine  Majestät  die  Ausstellung  der  Firma  Jakob  und 
Josef  Kohn,  welche  drei  Interieurs  in  gebogenem  Holze  enthält.  Der  Aufschwung,  den 
diese  drei  Interieurs  für  die  Bugholzmöbelindustrie  bedeuten,  wurde  vom  Kaiser  mit  huld- 
vollen Worten  anerkannt,  die  er  an  den  Chef  des  Hauses  richtete. 

Hierauf  begab  sich  Seine  Majestät  in  den  Barocksaal  von  Friedrich  Otto  Schmidt, 
denselben  eingehend  betrachtend.  Insbesondere  fand  der  Kaiser  die  Gesammtwirkung 
dieses  Saales  prunkvoll  und  harmonisch. 

Von  den  Einzelausstellern,  die  ihre  Objecte  auf  der  Galerie  exponirt  haben,  wurden 
Seiner  Majestät  vorgestellt:  Die  Tischler  Boon,  Hrazdil,  Kostka,  Fiala,  Franz  Karl, 
G.  Schum  und  Rohlitschek,  Möbelerzeuger  Quittner,  ferner  der  Leiter  der  k.  k.  Muster- 
werkstätte für  Korbflechterei  Herr  Gustav  Funke,  die  Bildhauer  Schwathe  und  Ofner, 
Lederwarenerzeuger  Buchwald. 

Auch  ausserhalb  der  Interieurs  findet  sich  eine  Reihe  sehr  schöner  Objecte.  So  hat 
Sigmund  Oppenheim  ein  Buffet  aus  Mahagoni  ausgestellt,  das,  an  den  englischen  Stil  an- 
klingend, durch  seine  geschmackvolle  Zeichnung  angenehm  auffällt.  Ferner  zählen  die 
Gläser  von  Max  R.  v.  Spaun  in  Klostermühl  und  die  von  E.  Bakalowits  Söhne  zu  den  vor- 
züglichsten der  zur  Schau  gestellten  Objecte.  Viele  von  diesen  Stücken  bezeichnete  der 
Kaiser  als  ,,sehr  schön“. 

Zu  den  mit  Recht  viel  bewunderten  Gegenständen  der  Ausstellung,  die  auch  der  Kaiser 
besonderen  Lobes  würdigte,  zählen  die  in  den  Interieurs  von  Julius  und  Josef  Herrmann, 
von  Joh.  Klöpfer  u.  a.  exponirten  Kamine  und  Ofen  von  L.  und  C.  Hardtmuth.  Der  Kaiser 
bezeichnete  gegenüber  dem  ihm  vorgestellten  Disponenten  der  Firma,  Herrn  Julius  Jarsch, 
namentlich  den  Kamin  im  Interieur  der  Firma  Herrmann  als  eine  sehr  gelungene  Arbeit. 

Die  nach  den  Entwürfen  des  Museums  hergestellten  Bauern-  und  Jagdservice  der 
Wiener  Porzellanmanufactur  Josef  Böck  fand  der  Monarch  besonders  hübsch  und  zweck- 
entsprechend und  bemerkte  dem  Chef  dieser  Firma,  Herrn  Böck,  gegenüber,  dass  das  aus- 
gestellte Tafelservice  nach  den  Entwürfen  des  Professors  Hammel  ihm  ganz  ausserordent- 
lich gefalle.  Auch  das  Kaffeeservice,  welches  die  Firma  nach  Entwurf  der  Moser-Schülerin 
Jutta  Sikka  zur  Ausführung  brachte,  fand  den  Beifall  des  Monarchen. 

Von  den  Malerinnen  der  Kunstgewerbeschule  des  Österreichischen  Museums  wurden 
die  Damen  Wahrmund  und  Münster,  von  den  Lehrkräften  des  Centralspitzencurses 
Professor  Hrdlitzka,  die  Leiterin  Frau  Pley  er,  ferner  von  der  Kunststickereischule  Frau 
Gutmann,  Fräulein  I.  v.  Becker  und  die  Leiterin  des  Stickereiateliers  des  Wiener  Frauen- 
erwerbvereines dem  Kaiser  vorgestellt.  Nach  Besichtigung  der  Ausstellungen  der 
Juweliere,  über  deren  Einzelheiten  sich  Seine  Majestät  in  anerkennender  Weise  aussprach, 
bemerkte  der  Kaiser,  dass  ihm  so  manch  Modernes  auf  diesem  Gebiete  Zusage.  Vorgestellt 
wurden  die  Juweliere  Hauptmann,  Fischmeister  und  Hoffstätter,  die  Silberschmiede 
Bannert  und  Hossfeld. 

Der  Kaiser  betrat  hierauf  den  rechtsseitigen  Tract  des  Museums  und  besichtigte  zuerst 
die  beiden  Interieurs  Sigmund  Jarays.  Den  Obmann  der  Aussteller  Architekten  L.  Müller 
befragte  der  Kaiser  über  die  Betheiligung  Österreichs  an  der  Turiner  Ausstellung.  Auch  das 
anmuthige  Boudoir  mit  Blumenfenster  von  F.  Schönthaler  und  Söhne  fand  das  Lob  des 
Kaisers.  In  diesem  Theile  der  Ausstellung  erregten  auch  die  in  den  einzelnen  Interieurs 
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angebrachten  Glasmalereien  der  Firma  Geylings  Erben  die  Aufmerksamkeit  und  den  Beifall 
des  Monarchen. 

Beim  Interieur  Klopfer  befragte  der  Kaiser  den  anwesenden  Firmenchef,  ob  er  die 
Arbeit  gemeinsam  mit  seinem  Sohne,  der  vorgestellt  wurde,  ausgeführt  habe  und  gab  auf 
die  bejahende  Antwort  seiner  Befriedigung  über  die  Schönheit  der  Arbeit  Ausdruck. 

Das  von  der  Firma  Karl  Bamberger  exponirte  Mahagoni-Schlafzimmer  im  Empirestil 
gefiel  dem  Monarchen  durch  seine  Detailausführung,  und  er  bemerkte  zu  Herrn  Bamberger: 
,,Also  wieder  Empire?  Es  scheint,  dass  dieser  Stil  jetzt  wieder  modern  wird.“ 

Die  kleine  reizende  Exposition  Lobmeyr  besichtigte  der  Kaiser  mit  vieler  Aufmerk- 
samkeit, sprach  Herrn  Lobmeyr  seine  Freude  aus,  ihn  wieder  zu  sehen  und  Hess  sich 
dessen  Neffen,  Herrn  Stephan  Rath,  der  der  Firma  als  Gesellschafter  angehört,  vorstellen. 
Grosses  Interesse  zeigte  der  Kaiser  auch  für  die  Stahlschnittarbeiten  des  Herrn  J.  Blümel- 
huber  in  Steyr. 

Am  Schlüsse  des  Rundganges  besichtigte  Seiner  Majestät  die  von  den  Firmen  Theyer 
und  Hardtmuth  und  J.  Munk  exponirten  Papierconfectionsartikel  und  sprach  dem  Inhaber 
der  Firma,  Herrn  kaiserlichen  Rath  Theodor  Theyer,  seinen  Beifall  aus. 

Nach  nahezu  anderthalbstündigem  Rundgange  drückte  Seine  Majestät  der  Kaiser  den 
Ausstellern  und  deren  künstlerischen  Hilfskräften,  die  sich  nun  im  Säulenhofe  wieder 
versammelt  hatten,  seine  vollste  Anerkennung  und  Befriedigung  über  die  diesjährige 
Winterausstellung  aus,  die  er  als  eine  der  gelungensten  bezeichnete.  Zum  Director  der 
Anstalt  gewendet,  sprach  der  Kaiser:  ,,Auch  Ihnen  spreche  Ich  Meine  Anerkennung 
aus.  Man  erkennt  aus  der  heurigen  Ausstellung  den  guten  Einfluss,  den  das 
Museum  auf  unser  Kunstgewerbe  nimmt.“ 

Eröffnung  der  winterausstellung.  Seine  Excellenz  der  Herr 

Minister  für  Cultus  und  Unterricht  Dr.  Wilhelm  Ritter  v.  Hartei  hat  am  23.  v.  M. 
in  Gegenwart  zahlreicher  geladener  Gäste  die  Winterausstellung  im  k.  k.  Österreichischen 
Museum  eröffnet.  Um  10  Uhr  vormittags  erschien  Seine  Excellenz  der  Herr  Minister 
und  trat  nach  erfolgter  Begrüssung  durch  den  Museumsdirector  Hofrath  v.  Scala  den  Rund- 
gang durch  die  Ausstellung  an.  Nach  Beendigung  desselben  sprach  seine  Excellenz  der 
Herr  Minister  dem  Museumsdirector  gegenüber  seine  volle  Befriedigung  über  das 
Gesehene  aus. 

Im  Jännerheft  unserer  Monatsschrift  werden  wir  einen  reich  illustrirten  Bericht  über 
die  Ausstellung  bringen. 

Seine  k.  und  k.  Hoheit  der  durchlauchtigste  Herr  Erzherzog  Franz  Ferdinand  von 
Österreich-Este  und  Gemahlin  haben  am  12.,  Ihre  k.  und  k.  Hoheit  die  durchlauchtigste 
Frau  Erzherzogin  Maria  Anna  hat  am  10.  d.  M.  die  Winterausstellung  besichtigt. 

Am  7.  d.  M.  wurde  die  Winterausstellung  von  Ihrer  königlichen  Hoheit  der  Prinzessin 
Mary  von  Hannover  besucht. 

PERSONALNACHRICHTEN.  Seine  Excellenz  der  Herr  Minister  für  Cultus  und 
Unterricht  Dr.  Ritter  v.  Hartei  hat  den  Beschluss  des  Professorencollegiums  der  philo- 
sophischen Facultät  der  Universität  in  Wien  auf  Zulassung  des  Custos  am  Österreichischen 
Museum  für  Kunst  und  Industrie  Dr.  Moriz  Dreger  als  Privatdocenten  für  neuere  Kunst- 
geschichte an  der  genannten  Facultät  bestätigt. 

Besuch  des  MUSEUMS.  Die  Sammlungen  des  Museums  wurden  im  Monat 
November  von  7819,  die  Bibliothek  von  1799  Personen  besucht. 
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"700 

— 

655 

|Ab  Bukarest 

1140 

2 — 

• 6!MS 

— 

(■100 

935 

8ü0« 

145 

„ Budapest An 

150 

Z,  850 

S115U 

745 

t710 

*635 

»1245X 

630 

> 

^AnWien  (Slaatsbh'.  Ab^ 

905 

*400 

§ 736 

*1100 

730 

— 

1015 

lAbWien(Staahbhl')  An/, 

700 

— 

705 

— 

815 

230 

— 

„ Wien  (Nordblif.)  An 

— 

235 

— 

1010 

1050 

609 

121 

„ Brünn An 

345 

1150 

354 

737 

306 

930 

54.T 

An  Brag Ah 

1105 

725 

1135 

318 

758 

436 

1119 

n Carlsbad  .Ab 

633 

1147 

65G 

_ 

314 

1030 

605 

Ab  Prag An 

1035 

700 

1114 

310 

508 

1237 

755 

An  Aussig Ab 

726 

4^ 

920 

120 

6^ 

841 

AnTeplitz  . Ab 

507 

— 

802 

1222 

812 

Ab  Carlsbad  An 



848 

337 

_ 

413 

1147 

715 

„ Teplitz. . . An 

839 

510 

1023 

209 

610 

1245 

758 

Ab  Aussig An 

721 

42» 

918 

118 

534 

115 

822 

<AnBüdenbjicii  . . . .Ab^$ 

645 

4(^ 

855 

1255 

543 

1.31 

840 

^Ab  Bodenbach Any^ 

625 

839 

1240 

658 

246 

950 

An  Dresden Ab 

450 

228 

707 

1125 

1023 

752 

— 

„ Berlin  (via  Rotleraii)  „ 

1221 

lim 

— 

1211 

— 

1 13 

. , (via  Elstcrwenla)  „ 

ll5 

— 

— 

8ü0 

— 

1015 

„ Stockholm  via  S.issnii? . , 

— 

600 

— 

_ 

932 

653 

1236 

„ Leipzig 

157 

1212 

— 

845 

1212 

915 

330 

„ Magdeburg  . . . . „ 

— 

933 

— 

615 

6H3 

406 

1023 

„ Hamburjj , 

— 

450 

— 

1125 

626 

1210 

650 

„ Hannover  ....  „ 

— 

627 

— 

321 

854 

417 

804 

„ Bremen , 

_ 

113 

— 

11  55 

9ti5 

645 

1026 

„ Cöln 

— 

1244 

— 

940 

600 

650 

822 

, Paris , 

— 

1100 

— 

820 

5^ 

1122 

>1 

f ^ London ^ 

— 

905 

— 

830 

* Anschluss  via  Marchegc  lu  Gänserndorf  au  die  Züge  der 
Kaiser  Ferdinands-Nordbahn. 

Schlafwagen  1.»  M.  und  directe  Waqen  L,  H.  und  Ml.  Ctassc 
zwischen  Wien  (Staatsbhf.) — Prag  und  Dresden  (Berlin). 
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I 


^ c,  nciim. 
. Ankunft  10  32  Voim. 


Anknnft  7 Abd^ 
Abfahrt  1 1 40  Mtta 
Ankunft  9 2V  Abils. 


Reise-R( 

Wien-Budapej 

Wien  

Budapest 

Sarajevo 

Wien-Agram-Banjaluka  Jajce-Sarajevo. 

Wien Abfahrt  1 40  Kcha 

Oanjaluka Ankunft  10  3t)  ?orni. 

Banjaluka  Abfahrt  Diligence 12  00  Mttg. 

Jajce 

Jajce 

Sarajevo 

Sarajevo-Mostar-Metkoviö. 

Sarajevo Abfahrt  11  isYorni 

IVlostar  . . Ankunft  7 ^ Abda 

IViostar Abfahrt  5 Früh. 

Metkovic  6 46  Früh 

Schiffsverbindung 

mit  Triest,  Fiume  und  allen  dalmaLinischen  Häfen, 
be.-ioiiders  (täglich)  Ragusa. 

Diligencen: 

Danjaluka— Jajce  — üugojno  — Prozor 
(Mostar). 

Rundreiseverkehr:  Cook-Billets. 

Landesärarische  Hotels: 

Jajce,  Ilidze,  Jablanica,  Mostar  und  Gacko, 
Auskünfte  ertheilt: 
Badevorwaltung:  Ilidze. 


-Jablanica 
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31LI1P 


SLiüa 


JjLL 
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^1^/^L1L(S1£(S) 
STÄ'D^l^E“ 


M WIlMEi  t®IN!GilS' 

Ö/LWKeESCHIlCInlTC' IlE  llLfeEM&CM  R'i^MSTE 
m%  MS  WMST6EWEilSE“Ts5EATEE-ÄWR  W lERZElT 

18®@  “ HttS.  fciSÖijSiSCÄÄy 

EIN  GROSS- V BANb,307^EITE.N«IT179  TEXTBILDERN  VND 
*+6  VOürTAFELN,  DAVON  10  IN  FARBEN. 

tilE  AVFLAGE  ISTAVFiZS  NVMERieRTE  EXfMPlARL  BESCHRÄNKT. 

N9  1-25  (VORZVGS- AV5GABE)  VORGRIFFEN 

N?  26  -525  (WOVON  DER  GR06TE  TriEiL  DVRCH  DI& 
SVBSCRIPTION  ERSCHÖPFT  . JE  FL.70  = RA^K  120. 
GEBVNDEN  IN  ROTMEM  ECHT  SAFFIAN  ORIGINALBAMD 
FL.  96  = RMK.165. 

Äy=E  ivcy  = ¥[^i)  iElliyEKI 

AVSFVHRliCHE  PROSPCCTE  KOSTENLOS. 


ÄLTORIENTALISCME  GLASGEFÄSSE 

MACh  DER  ORIGINAL^VFKIAH/^EN  VON 
PROFESSOR  C.  SCHAIORANZ  IM  AVFTRAGE  VND 
MIT  VNTERSTNf-TZVNG  DES 

K.K.  MINISTERIVMS  FVR  CVLTV5  VND  VNTERRICMT. 

sc[a)(E[^  m 

32  FOUOBLÄTTER  IH  FA  R B E N D R VC  K N EB5T 
bO  SEITEN  TEXT  MIT  6^  TEXTI  ürVSTRATI  0 N ER 

100  EX  EM  PLA  R E. 
5VB5CR1PT10N5PREIS  G.W.  FL.  120  - R.  M.  200. 
DAS  WERK  WVRDE  SOEBEN  COMPLET  VND  IST 
eC^DVRCH  Aü-E  BVCMMANDLVNGEN 
ZV  BEZIEHEN, SOWIE  DVRCHDEN 

yEui^&nmrmmv.a^mu 


KaRSTaßD-ßßDK^RTeßH?\RDmRÜ-;\RTARia&e-Wieß-l-KOtimRKT 


Die  1770  gegründete,  seit  1789  ununterbrochen  Kohlmarkt  Nr.  9 

betriebene 

Kunst-  und  Landkartenhandlung 

ARTARIAi^CaiNWIEN 

befindet  sich  während  des  Umbaues  ihres  eigenen  Geschäfts- 
hauses 

im  Mezzanin  des  Hauses  Nr.  20  am  Kohlmarkte. 


Monatsschrift 
des  k.  k. 


Kunst  und  Kunsthandwerl(. 

Oesterr.  Museums  für  Kunst  und  Industrie.  Jahrg.  I.  Völlig  vergriffen. 
KUNST  UND  KUNSTHANDWERK.  Jahrg.  11.  (1899).  Gebunden  K 33-—. 
KUNST  UND  KUNSTHANDWERK.  Jahrg.  III.  (1900).  Gebunden  K 33-—. 

Oesterreichische  /Wonatsbilder. 

25  Zeichnungen  von  H.  Le  fl  er  und  J.  Urban,  farbig  gedruckt.  Als  Merk- 
buch für  Familiengedenktage  vorzüglich  geeignet.  K 8.  — . 

/Vl^rbach.  Abenddämmerung.  Original- Algraphie. 

Der  Wiener  Congress. 

bildende  Künste,  Kunstgewerbe,  Theater  und  Musik  in  der 
Zeit  von  1800  bis  1825.  Mit  Beiträgen  hervorragender  Fach- 
schriftsteller und  121  Abbildungen.  Broschirt  K 140. 


f 


In  reichvergoldetem  Maroquinbande K 192.  — . 


K 50.—, 

Pausinger, 

Pausinger,  Madame  Sans 

Pausinger, 


CLEMENS  VON.  Das  Wiener  Choko- 
lademädchen,  n.  Liotard.  Facs.  K 30.  — . 


gene. 
Wiener  Walzer. 


K 30.—. 
K 30.—. 


Alleinige  Auflieferung  def  }funftuerlagef  Juon  Goupil  in  Tarif  für  Oefterreich  und  Ifngam. 

Original-Arbeiten  Wiener  und  sonstiger  O es t erre ic his ch er  Künstler:  Radirungen,  Lithographien  und  Algraphien  von 
Faber,  Jettmar,  Kalmar,  Kempf,  Krausz,  Michalek,  Myrbach,  Pontini,  Schmutzer,  Schwertner,  Stuever,  Unger. 

Alf  At-loir*Vlf^n  35  Blätter,  neue  Abdrücke  von  den  alten  TZ  rt_ 

VV  iCllCi  Kupferplatten,  colorirt.  — Jedes  Blatt  /•  • 


71.C.K0CI1ERT 

K.V.K.  HOr-v.  KamCROllWCLI  ER  V 
GOLDSCHMIED. 

TITELIERvnd  HIEIDERIBGE 

ß [EM  ° M [El^  “ C^T  Ui 


jos.veimcH 

KVhSTTISCMLeR 

Wien-vi-eee 
/nolLARP6«SStl^ 


ge:rold§C9 


IN 


y ! ^ |s| . I . STCPH  H NS PL'BTZg 

BUCHriRNDLllNG-räR*lN-u. 

HUS  Lmn  DISCH  E*  LITERBTÜ 


REICH  HRLTI  GE,S  • LT^GCR-V.  PRACHT  - v.  D LLUSTR  ATI  O N S W C R K E,  H ,oa 
SOWlE-v.LEHR-v.  H^NDBIECHERN-  AUS- B LLE  N • G E B I ETE  H • D.B 
KUNST-v.d.  KUHSTGEWERB  es  • I N 

^ ^ I iiN*  nv  ini  n i rsi  ir"  .Sn.\  m \\//  “ir  iji\\  i,i\!rvi//  ii«//  ii  i n i 

SPRACH  C-.  VORZtrCLiCM  E-VER  ß ! N Dtl  NGEM -MIT- DEM-AUS  LAN  D E-.S 
ER/n06LlCHEH-DIERA5CHESTE-  BESORGUHG  • DER-  LITERARISCH  EH -LR.“ 
SCHEIHUR&EH  - ALLER -LTEH  DER 


® EWS€  InlEl^olEKKSLlSCKl  EIS-»  v-  FK  ß M1®S8 


UHTEKHBLTIIHGSLECTIERE  IJHD':JOüRH?ILE-IN-. 
DEM  EllROPfElSCMEH-CZILTüRSPRnCH  EN.B®?SH 


K.v.K.  KAVi'ViER- 
GKAVE-VR  RJSJs 


KARL  OSTATCK 


VI.-HOFMUeilLGASSe- 10 


^@(gISIIaL“ÄL.' 
LEK"  STiLÄ^“ 
TE  M • ßgmasa^' 


K.K.PRhV.TdFFIQI  &DeCK6NrÄBRmeN 


WI&R,  PARIS,  lONDOR, 

I.RöTfERTriVI^STR.IO.  13.RVE,b'ÜZES.  37-52  WARWICKliSNE,. 


St.S. 


C.flf?G£R£R&G0SC«L 


K.ZJ.K.  PHOTOCHEiJMGR. 


HOr-KUr?ST7\P5T7\LT 


lülEN  XVI/1. 


C.GCRERSICMßORCPDI 

K,w.  1 HOFTEPriCt^-  U EFEKÄmEM 


// 


Ä; 


VIEN  I.  LVGECK2, 

REIGEHSBVRGERHOF. 
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